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Alors qu’en France, la ministre de la culture, Rose-
line Bachelot, vient d’annoncer à quelle sauce les 
festivals d’été seront mangés, nous envisageons 
déjà le pire pour notre plat pays.

Alors, êtes-vous prêts pour un événement édulco-
ré à la jauge réduite? Une parodie de sexe sans 
passion ? Un ersatz de festin, à peine de quoi s’en 
repaître ?

Parce que .... Au juste, que représente alors le 
mot “Festival” ?

N’est-ce pas justement cet instant tant attendu 
de la célébration, du “no control”, du lâcher-prise 
et du partage ensemble?

Non sans surprise, je remarque cette démotiva-
tion dans le milieu, et ce des deux côtés de la 
scène. Autant en 2020, nous nous battions pour 
nous réinventer et trouver des solutions alter-
natives, autant cette année, l’illusion se dissipe. 
Logique, les Arts Vivants semblent vidés de leur 
essence première: exister mais ne rien ressentir, 
produire mais ne surtout rien partager, assister 
avec l’interdiction de vibrer!

Dans l’espoir de pondre enfin un édito hyper po-
sitif, et parce que les artistes , même en mode 
survie automatique ont ce courage de nous faire 
rêver, je vous laisse les soutenir,  à notre manière 
en feuilletant les pages de cette 7e édition.

En attendant de pouvoir vibrer à l’unisson, je vous 
souhaite une bonne lecture !

MJ
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Voilà un peu plus de quatre ans que les vir-
tuoses incontestés du metal symphonique 
n’avaient pas sorti d’album (ils ne sont cepen-

dant pas restés inactifs). Cette nouvelle sortie, tant 
attendue par les fans, est donc un mini-évènement, 
surtout en cette période de disette musicale. C’est 
avec le maître d’œuvre Mark Jansen dans un pre-
mier temps, puis avec la lyrique frontwoman, Si-
mone Simons, que nous découvrons les textes et la 
direction musicale de cet “Ωmega”. Nous abordons 
au passage sa genèse et revenons sur quelques 
points marquants de ces dernières années.

Par Sach

Votre nouvel album s’intitule “Ωmega” : un mot court 
et simple aux significations multiples et complexes. 
Quelle est celle derrière ce titre ? Mark: L’un des 
thèmes principaux de l’album est la théorie du point 
Omega. Comme nous trouvions qu’“Omega Point” 
n’était pas aussi solide que par exemple “The Quan-
tum Enigma” ou “The Holographic Principle” en tant 
que titre, nous avons décidé de le nommer simple-
ment “Ωmega”.

Peux-tu nous expliquer ce qu’est cette théorie ? 
Mark: Elle a été élaborée par un prêtre français un 
peu en marge (ndlr : Pierre Teilhard de Chardin). Cette 
théorie est que nous, et l’univers tout entier sommes 
destinés à converger vers un seul point d’unifica-
tion. Et j’ai trouvé intéressante l’idée qu’après avoir 
commencé en un big bang, l’univers se contracte de 
retour en un point. C’est comme une boucle qui se 
ferme.

Cela me fait penser au concept du Big Crunch. Quels 
sont les autres thèmes abordés dans l’album ? Mark: 
Il y a plusieurs sujets. L’un par exemple est la liber-
té avec cette vieille histoire cherokee dans laquelle 
des grands-parents parlent à leur petit-fils des deux 
loups qui habitent chacun d’entre nous. L’un de ces 
loups représente les émotions négatives telles que 
la haine ou la jalousie, l’autre loup représente celles 
qui sont positives telles que l’amour, la passion et 
l’empathie. Ils expliquent que l’un de ces loups va 
dominer l’autre. À la question du petit-fils curieux de 
savoir lequel des loups va gagner, les grands-parents 
répondent : “Celui que tu nourriras le plus”. Je pense 
que c’est là quelque chose contre laquelle nous lut-
tons tous et que nous devons gérer au cours de notre 
vie. Nous avons tous ces deux loups en nous et cela 
se résume finalement au choix de quel type de per-
sonne nous souhaitons être. Voulons-nous être une 
personne négative qui voit tout comme étant un pro-
blème ? Ou voulons-nous être une personne positive 
qui contribue au monde de façon positive ? Simone: 
J’ai écrit sur le réchauffement climatique, la modi-
fication génétique, et également sur le thème men-
tionné par Mark du combat intérieur pour garder la 
balance entre le bien et le mal : “Kingdom of Heaven”, 
“Synergize”, “Abyss of Time” et “Freedom” abordent 
ce sujet sous des angles différents.

Plusieurs titres de chansons ont des connotations 

bibliques, la religion est abordée ? Mark: Il y a en ef-
fet des références à certains concepts religieux, mais 
la religion n’est pas abordée littéralement. Personnel-
lement, je ne suis pas une personne religieuse dans 
le sens où je ne suis aucune religion spécifique. Mais 
je pense qu’il y a plus que juste la vie et la mort : il est 
pour moi difficile d’accepter qu’il n’y ait rien d’autre, 
cela va à l’encontre mon intuition. J’ai toujours eu le 
sentiment qu’il y a plus que cela, que notre corps est 
un outil pour fonctionner dans ce monde, et que ce 
que nous sommes vraiment demeure après la mort. 
Au-delà des pensées et du corps, je pense que l’es-
sence de ce que nous sommes réellement n’a rien à 
voir avec cet avatar que nous sommes dans cet uni-
vers. Ces idées transparaissent dans les paroles.

Pour rester dans la thématique des chansons, pen-
sez-vous, comme le suggère le titre du premier 
single “Abyss of Time - Countdown to Singularity” 
que nous atteindrons bientôt la singularité (ndlr  : 
l’hypothèse selon laquelle l’invention de l’intelligence 
artificielle déclencherait un emballement de la crois-
sance technologique qui induirait des changements 
imprévisibles sur la société humaine) ? Mark: Je le 
pense en effet. Je pense que la science se développe 
très rapidement et que nous ne sommes plus si loin 
de la singularité. Je ne sais pas si c’est une question 
d’années ou de décennies, mais je suis convaincu 
que cela pourrait se produire de notre vivant. Nous 
sommes comme dans un énorme navire qui ne peut 
pas s’arrêter ni changer de cap facilement et je ne 
sais pas si nous avons passé le point de non-retour. 
Simone: je ne le sais très honnêtement pas. Je m’at-
tends à tout et je garde l’esprit ouvert. Je crois en la 
destinée et au fait que nous ne pouvons influencer 
qu’une petite partie des choses. Cela m’apporte un 
peu de paix intérieure et m’aide à ne pas trop m’in-
quiéter.

Passons maintenant à la musique. “The Holographic 
Principle” était un album grandiloquent et puis-
sant. En comparaison, “Ωmega” me semble plus fo-
calisé sur la musicalité et l’émotion. Est-ce inten-
tionnel ? Simone: je suis d’accord avec ton analyse. 
Nous avons pris une année sabbatique après avoir 
enchaîné les tournées et les enregistrements d’al-
bums presque sans pause. Cela nous a permis de re-
prendre notre souffle et je pense que cela se ressent 
dans le travail de composition sur cet album. Mark: 
Je pense aussi que “The Holographic Principle” est 
vraiment grandiloquent. Quand j’écoute cet album du 
début à la fin, je trouve qu’il a beaucoup de choses qui 
t’arrivent dans les oreilles, beaucoup d’informations 
à traiter. J’ai donc exprimé au groupe mon souhait 
qu’“Ωmega” soit plus transparent et que son écoute 
soit un voyage qui peut être fait d’une traite, sans être 
assommé par un mur de son qui te tombe dessus. 
C’est néanmoins du Epica donc il se passe toujours 
beaucoup de choses, mais nous avons choisi mettre 
l’accent parfois sur les guitares, parfois sur les or-
chestres plutôt que d’avoir tout en première ligne 
tout le temps. C’était aussi notre intention d’avoir 
une balance entre des chansons plus émotionnelles 
telles que “Rivers” et d’autres qui s’adaptent mieux 
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aux festivals, qui font headbanger direct le public qui 
découvre le groupe pour la première fois, comme par 
exemple “Beyond the Matrix” ou “Cry for The Moon”. 
Quand nous jouons les morceaux plus complexes, 
les gens se demandent ce qui est en train de passer 
et n’accrochent pas. Nous avons donc fait attention 
à ce que l’album contienne aussi des chansons plus 
directes.

En parlant de chansons plus complexes, “Ωmega” 
contient “Kingdom of Heaven - Part III”. Félicitations 
d’ailleurs, car ce morceau est vraiment excellent et 
bluffant. Aviez-vous toujours prévu de faire plu-
sieurs parties ? Allez-vous en faire d’autres ? Mark: 
Merci, cela fait plaisir à entendre. Avec chaque long 
morceau que nous composons, nous nous amélio-
rons. Avec celui-là, nous avons eu le sentiment dès 
le départ de tenir quelque chose de solide. Le pre-
mier “Kingdom of heaven” fait partie du cycle “New 
Age Dawn” (ndlr: sur l’album “Design Your Universe”) 
et il n’était alors pas du tout question d’en faire un se-
cond. Et maintenant, il y en a un troisième. Cela s’est 
juste fait ainsi, car l’idée nous est venue alors que 
nous développions cette chanson. Nous travaillons 
toujours spontanément et nous n’avons vraiment 
qu’une idée globale de l’album quand nous commen-
çons à travailler dessus.

Il y a une influence récurrente de la musique arabe 
dans les albums d’Epica, influence que l’on retrouve 
à nouveau, et plusieurs fois, dans “Ωmega”. Par-
mi toutes les cultures musicales pourquoi celle-ci 

primordialement (et pas la musique asiatique par 
exemple) ? Mark: C’est une bonne question. C’est une 
histoire de goût personnel  : je suis très attiré par la 
gamme musicale arabe. Depuis l’enfance, j’ai toujours 
été très attiré par les musiques arabes folks. J’aime 
aussi beaucoup la musique celtique, mais étrange-
ment elle est bien moins présente dans le son d’Epi-
ca. Cependant sur la version acoustique d’“Abyss of 
Time”, tu peux clairement entendre les influences 
celtes. Sur “Ωmega”, j’ai écrit “Seal of Salomon” et 
Coen (ndlr : Janssen, claviériste) a écrit “Code of Life” 
(ndlr  : ces deux chansons ont des éléments arabes 
très présents). Je pense qu’il est également très atti-
ré par cette gamme musicale. La musique tradition-
nelle asiatique quant à elle m’est plus distante. 

À propos du travail de composition, comment le 
groupe s’organise-t-il avec autant de composi-
teurs ? Mark: Tout le monde compose dans Epica 
à part Simone qui se concentre sur les lignes de 
chant. La seule façon pour que cela fonctionne est 
de mettre son ego de côté et d’accepter que toutes 
ses chansons ne se retrouvent pas sur l’album. Il faut 
simplement être OK avec ça. Il peut parfois être diffi-
cile de dire à quelqu’un qui est content de sa chanson 
qu’elle n’arrivera pas sur l’album, de même qu’il peut 
être difficile pour cette personne de laisser tomber sa 
chanson. Cela fait partie de la vie dans un groupe de 
musique avec plusieurs compositeurs. Dans la plu-
part des cas cependant, il est souvent très clair de 
savoir quelles chansons sont les meilleures et tout 
le monde est d’accord. Simone: Cela peut, en effet, 
être parfois compliqué, mais nous faisons cela de-
puis si longtemps que nous en avons l’habitude. Nor-
malement, nous composons entre deux tournées ou 
concerts, en nous échangeant des emails d’un pays à 
l’autre. Cette fois-ci, nous nous sommes tous réunis 
dans un gîte pour travailler ensemble sur “Ωmega”. 
De cette façon, le travail de composition a été plus 
productif, plus créatif et également plus fun. Cela 
nous a aussi permis de retrouver pleinement notre 
passion et amour pour la musique.

Avez-vous eu le sentiment d’avoir perdu un peu de 
cette passion ? Simone: nous avons peut-être été un 
peu en mode automatique, car tout allait si vite. En ce 
qui me concerne, étant devenue mère il y a sept ans, 
les tournées en plus d’être physiquement fatigantes, 
sont également devenues difficiles mentalement 
en étant loin de ma famille. Pour “The Holographic 
Principle”, nous avons fait notre plus grande tournée 
à travers le monde et j’étais vraiment éreintée. Le 
groupe a d’ailleurs reconnu que le rythme était trop 
élevé et nous allons faire attention à maintenir un bon 
équilibre. Personnellement, la musique fait partie de 
mon ADN et est ma passion. Maintenant que nous 
sommes à nouveau en pause, forcée cependant, les 
concerts me manquent, ce qui est une bonne chose. 

Simone, comment composes-tu les lignes de 
chant ? Simone: j’ai pris l’habitude d’écouter les ver-
sions démo à la maison en faisant autre chose, par 
exemple quand je maquille le matin. Quand une idée 
me vient, j’ai toujours mon téléphone à portée de 
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main pour l’enregistrer rapidement. Je trouve ain-
si mes meilleures mélodies, de façon inconsciente, 
quand les démos tournent en fond sonore. J’écoute 
d’ailleurs les versions sans les idées de lignes vo-
cales qui ont pu être proposées par les gars pour ne 
pas être influencée. Nous sélectionnons ensuite celle 
qui est la plus adaptée à la chanson. Pour cet album 
d’ailleurs, je pense avoir composé plus de lignes de 
chant que pour les précédents albums.

À cause du confinement, vous n’avez pas pu enre-
gistrer vos lignes de chant dans le studio avec Joost 
van den Broek. Comment s’est passée cette expé-
rience inédite ? Mark: j’étais dans une situation fa-
vorable, ayant un home studio à la maison. L’aspect 
positif était que je pouvais enregistrer à l’heure que 
je préfère, qui est en général le soir quand les pro-
ducteurs n’ont pas envie d’enregistrer. C’était donc un 
avantage pour moi. De plus, je pouvais aussi prendre 
tout mon temps. J’ai donc enregistré une chanson 
par jour en y mettant toute mon énergie. C’était par-
fait pour moi. Simone: Enregistrer le chant est un 
processus très intense physiquement et émotion-
nellement. Quand j’enregistre aux Pays-Bas, je peux 
aller me reposer dans ma chambre d’hôtel à la fin de 
la session. Là, ce n’était pas possible, car les écoles 
étaient fermées et mon mari travaillait l’après-midi. 
J’allais donc enregistrer au studio le matin et je de-
vais être rentrée à midi pour m’occuper de mon fils. 
C’était pour ma part plus stressant que d’habitude.

Parlant de chant et d’intensité, “Attack on Titans” a 
des lignes vocales vraiment rapides, étaient-elles 
dures à enregistrer et peux-tu les chanter en live ? 
Simone: j’ai adoré enregistrer cet EP. C’était un défi en 
effet et c’était très amusant de faire quelque chose 
d’assez différent. Les vitesses d’origine étaient en-
core plus élevées et nous les avons ralenties un 
peu. Nous avons aussi traduit et réécrit les paroles 
en anglais, j’étais d’ailleurs très contente de ne pas 
avoir à chanter en japonais, cela n’aurait pas rendu 
terrible. (Rires) Nous n’avons joué ces chansons sur 
scène qu’une seule fois à Tokyo et je n’ai pas eu de 
problème à les chanter. Je me suis tellement entraî-
née et j’ai tellement bien intégré ces chansons que je 
pourrais les chanter en dormant ! Je les aime beau-
coup.

Pensez-vous faire un évènement en streaming pour 
la sortie d’“Ωmega” ? Simone: Nous étudions cette 
possibilité, mais comme les membres du groupe ha-
bitent dans quatre pays différents, avec des règles 
Covid différentes, c’est pour le moment assez com-
pliqué.

Avez-vous prévu de faire une célébration des dix ans 
pour “Requiem for the Indifferent” ou “The Quantum 
Enigma” comme vous l’avez faite pour “Design Your 
Universe” ? Mark: Les chances sont plus grandes 
que nous fassions quelque chose pour “The Quan-
tum Enigma” parce que “Requiem for the Indiferent” 
est notre album le moins populaire parmi les fans : 
il arrive toujours en fin de classement dans les son-
dages. J’ai noté que cet album plaît à un groupe spé-

cifique au sein la fanbase, qui est plus attiré par le 
prog. Je pense donc que nous allons faire l’impasse 
sur cette célébration. (Rires)

Et avez-vous prévu de faire un “Retrospect II” pour 
les vingt ans du groupe ? Mark: C’est en effet quelque 
chose que nous envisageons, car nous voulons cé-
lébrer les vingt ans du groupe d’une façon ou d’une 
autre. Nous verrons comme évoluera la situation et 
nous aviserons en fonction.

Photos : Tim Tronckoe
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“Nous sommes comme dans un énorme navire qui ne peut pas “Nous sommes comme dans un énorme navire qui ne peut pas 
s’arrêter ni changer de cap facilement et je ne sais pas si nous s’arrêter ni changer de cap facilement et je ne sais pas si nous 

avons passé le point de non-retour.”avons passé le point de non-retour.”
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Lorsque Nervosa a annoncé en avril que deux 
femmes du trio brésilien quitteraient le groupe, 
la fondatrice Prika Amaral est soudainement 

restée la dernière amazone. Mais au lieu d’aban-
donner ce projet, elle a recruté trois nouvelles 
musiciennes. Avant la sortie de leur récent album 
“Perpetual Chaos” le 22 janvier, nous avons fait une 
interview Skype avec la chanteuse espagnole Rocío 
Vázquez, mieux connue sous le nom de Diva Sata-
nica.

Par Dean G.

Tout d’abord, je dois dire que j’ai apprécié le nou-
vel album depuis la première écoute, ce qui n’était 
pas toujours le cas avec les albums précédents. 
Les trois nouveaux membres ont-ils déjà eu une in-
fluence sur l’écriture ou est-ce que toutes les pistes 
reviennent encore à Prika Amaral ? Prika avait rédigé 
quelques chansons pour d’autres projets il y a un cer-
tain temps. Mais presque la totalité de l’album vient 
de nous tous ! Prika a envoyé un riff et nous a de-
mandé d’ajouter nos éléments  : des lignes vocales, 
de la basse et de la batterie. Nous avons échangé 
nos idées à distance.

Comme tu viens de le dire, vous deviez travailler 
à distance. Alors je suppose que vous vous êtes 
toutes rencontrées pour la première fois dans la 
vraie vie lorsque vous avez enregistré l’album avec 
le producteur Martin Furia ? Oui !

Vous avez publié un long documentaire vidéo en 
quatre parties de ce processus. Quels souvenirs 
personnels as-tu gardés de ce temps ? C’était très 
intense pour nous, car c’était, comme tu l’as dit, la 
toute première fois que nous nous voyions, nous 

avons donc dû apprendre à travailler et à vivre en-
semble. Nous avons eu quelques réunions en ligne 
auparavant, mais ce n’est pas la même chose que de 
rencontrer quelqu’un en face à face, même si nous 
avions déjà obtenu une relation très forte grâce à l’in-
ternet. C’était dans ces conditions facile de bosser 
avec les filles. Tout le monde est très ouvert d’esprit 
et en écrivant des chansons, nous pouvons parler de 
chaque désaccord. Je suis une personne qui a be-
soin de beaucoup d’ordre autour de soi et cette fa-
çon de travailler était parfaite pour laisser couler les 
idées, cela a donné une bonne ambiance à l’album !

“Guided by Evil” est la première chanson et vidéo 
que vous avez publiée. Le début me rappelle l’ou-
verture de la chanson “Black Sabbath” que le groupe 
éponyme a sorti en 1969 ! Oh ouais, je suis tout à fait 
d’accord ! (Rires)

Elle est bien connue, car beaucoup de gens consi-
dèrent l’inversion du triton, le “Diabolus in Musica”  
comme la naissance de la musique metal. Peut-on 
donc dire que “Guided by Evil” soit une sorte d’hom-
mage à cette vieille chanson de Black Sabbath ? 
Je pense que nous avons juste essayé de mélanger 
toutes nos influences avec des trucs classiques que 
nous avions en tête. Mais évidemment, nous sommes 
très différentes parce que Prika a travaillé dans la 
scène Thrash ces dix dernières années ou même 
plus, Mia (Ndlr : Wallace, basse) a été impliquée dans 
des projets incroyables comme Abbath ou Triumph 
of Death qui sont dans le Black Metal et Eleni (Ndlr : 
Nota, batterie) vient d’un milieu très progressif et je 
travaille dans la scène Death Metal depuis quelques 
années ; donc tout cela mélangé avec du classique a 
amené ce résultat final dans des chansons comme 
“Guided by Evil”. Je considère que c’était un choix 
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parfait pour un premier single parce que nous vou-
lions avoir quelque chose que les vieux fans aiment 
vraiment.

Qui a élaboré le concept de la vidéo ? Nous avions 
quelques idées en tête et nous avons songé à une 
scène où nous étions ensemble avec du sang dans 
nos mains en train de nous toucher, figurant une nou-
velle ère que nous commençons ensemble.

Peux-tu nous en dire plus sur les douze autres 
chansons de l’album et quelles sont les différences 
par rapport aux anciens tubes de Nervosa ? Tout 
d’abord, je pense que le dernier album “Downfall of 
Mankind” avait beaucoup d’influences Death Metal 
et dans ce nouvel album il y en a encore plus, c’est 
donc une évolution logique. Ensuite, les nouveaux 
membres comme Mia viennent de genres metal très 
extrêmes, donc je pense que l’album doit être comme 
ça !

Eh bien, avec Abbath, Mia a eu des moments “drôles” 
sur scène quand le chanteur était ivre… (Rires) ouais !

Je suppose que ce ne sera pas le problème avec la 
nouvelle chanteuse de Nervosa, car tu ne bois ni 
bière ni vin ! (Rires) Ouais, je suppose !

Parlons des textes. J’ai lu que Prika et Martin ont 
écrit toutes les paroles. Étaient-elles déjà rédi-
gées avant que tu aies rejoint le groupe ou pourquoi 
n’as-tu pas apporté tes propres idées en tant que 
chanteuse ? Oh, j’ai écrit beaucoup de paroles pour 
cet album ! Lorsque nous faisions la préproduction 
avant d’entrer en studio, j’ai envoyé les textes à Pri-
ka et aux autres filles pour quelques arrangements. 
Puis en studio, Martin nous a beaucoup aidés, car il 
a beaucoup d’expérience en tant que producteur et il 
a aussi des idées incroyables pour les paroles ! Pour 
certaines chansons, nous voulions changer les mots 
juste avant les enregistrements donc nous sommes 
partis de zéro. Mais après dix jours de travail intense, 
nous étions fatiguées et de nouvelles idées nous 
manquaient. Martin nous a beaucoup soutenus à 
ce moment-là. Nous écrivions à propos du compor-
tement humain, de la corruption, de la guerre, de la 
maltraitance des animaux, de l’environnement… et 
Martin a apporté sa brillante contribution.

Quand Nervosa était encore un groupe entièrement 
brésilien, Karen Ramos (Ndlr : ancienne guitariste) a 
quitté le groupe, car elle vivait en dehors de São Pau-
lo et avait quelques difficultés à rejoindre les répéti-
tions. Maintenant, vous venez de quatre pays diffé-
rents et même de deux continents différents. Alors, 
ferez-vous des vacances communes pour pratiquer 
les chansons avant de commencer une tournée ? La 
bonne chose est que Prika a de la famille en Italie, 
alors nous avions l’idée qu’elle pourrait déménager 
un jour en Europe, ce serait plus facile pour nous de 
voyager. Mais je pense qu’il est encore trop tôt pour 
en parler, mais peut-être l’année prochaine.

En effet, lors d’un concert des Burning Witches en 

septembre, j’ai vu Prika prendre des photos et la 
petite amie de Schmier (Ndlr  : chanteur du groupe 
Destruction) m’a dit qu’elle serait en Italie. Oui, c’est 
parce qu’en août nous travaillions en Espagne pour 
les enregistrements et en septembre, nous nous 
sommes rendues à Milan pour faire un autre clip vi-
déo. Il y aura très bientôt des nouvelles !

Mais il n’y a pas de tournées prévues pour le mo-
ment ? En raison de la pandémie, les voyages sont 
actuellement difficiles. Prika a été en Italie de fin juil-
let à octobre ou novembre, je crois. C’était difficile 
pour elle de se rendre au studio, car son vol avait été 
annulé la veille ! Elle a donc décidé de rester quelques 
mois en Italie afin de nous faciliter les choses.

Tu parles l’espagnol, Prika le portugais, Mia l’italien 
et Eleni le grec. Alors comment la communication 
fonctionne-t-elle ? Parfaitement ! (Rires) Nous es-
sayons de parler l’anglais et j’essaie de parler le por-
tugais avec Prika juste pour apprendre et me mettre 
à jour. Je suis née dans le nord-ouest de l’Espagne 
où nous parlons une langue qui ressemble beaucoup 
au portugais.

Tu veux dire à La Coruña ? Oui, je suis née là-bas. 
Le portugais m’est donc familier. Et je ne sais pas 
pourquoi, mais Mia comprend presque tout en espa-
gnol et en portugais, peut-être parce que ce sont des 
langues romanes. Mia et Eleni se comprennent ; Ele-
ni parle grec et Mia répond en italien, je ne sais pas 
comment cela est possible ! (Rires)

Ça a l’air drôle ! Mais au cours des dix dernières an-
nées, six filles ont quitté Nervosa. Comparé à un 
groupe entièrement masculin comme ZZ Top qui n’a 
connu aucun changement au cours des cinquante 
dernières années, je me demande si c’est plus dif-
ficile pour un groupe de filles de persister ? Com-
ment vois-tu cela ? Dans ton ancien groupe Blood-
hunter, tu n’as travaillé qu’avec des hommes. Avec 
Bloodhunter, nous avions six batteurs différents, je 
pense, trois guitaristes différents, j’étais le deuxième 
chant… Il était donc très difficile d’obtenir un enga-
gement sérieux des gens. Je pense que les groupes 
sont comme des relations ; quand les gens pensent 
que leur opinion est beaucoup plus importante que 
l’ensemble du projet, on a des ennuis ! Il est difficile 
d’avoir un point de vue commun. Pour des groupes 
underground comme Bloodhunter, il est très difficile 
de survivre à cela. Vous jouez dans de mauvaises 
salles, des locaux surchauffés qui vous donnent une 
mauvaise humeur et vous transmettez votre frustra-
tion aux autres. Prika et Mia ont traversé beaucoup 
de mauvaises situations, elles peuvent donc te ra-
conter beaucoup sur la difficulté de maintenir un pro-
jet en vie.

Je sais en effet que Mia a eu des problèmes avec 
son ancien groupe italien, car elle ne pouvait pas 
prendre de décisions par elle-même. Oui, les situa-
tions les plus folles sont arrivées à Mia ! C’est une 
survivante, je ressens vraiment de l’admiration pour 
elle !



Terminons cette interview par quelques questions 
sur ta personnalité. Je dois être honnête, quand j’ai 
entendu qui remplacerait Fernanda (Ndlr : Lira, an-
cienne chanteuse), j’ai dû rechercher ton nom sur 
Google. Mais je t’ai reconnu tout de suite puisque 
j’avais vu une vidéo sur Facebook de ta performance 
à l’émission télévisée “The Voice “. Même Michael 
Amott d’Arch Enemy t’a félicité pour cela ! Il a écrit 
une fois une chanson intitulée “Diva Satanica “. Est-
ce que ton nom de scène s’y réfère ? Oh oui, il vient 
de cette chanson, car Arch Enemy a été l’une des 
premières références de la scène metal extrême que 
j’ai entendue et Angela Gossow a été la femme - je 
pense avec Sabina Classen de Holy Moses - qui a été 
ma première expérience metal. Alors, il y a sept ans 
quand j’ai commencé à chanter avec Bloodhunter, je 
pensais que tout le monde avait un surnom et que 
nous ne pouvions pas être un groupe de Death Metal 
avec une chanteuse qui a un nom espagnol comme 
Rocío Vázquez ! Alors je cherchais un nom différent, 
mais tous les noms de démons étaient déjà pris. 
Mais je me suis souvenue de la chanson “Diva Sata-
nica” dont les paroles correspondaient parfaitement 
à l’alter ego que je voulais recréer sur scène, alors je 
l’ai pris comme mon surnom.

En outre d’être infirmière et mannequin, tu travailles 
également pour le magazine metal espagnol “La 
Heavy”. As-tu rencontré de grands musiciens dans 
le passé ? Et qui aimerais-tu interviewer une fois 
dans ta vie ? Oh, je ne me souviens plus de toutes 
les personnes que j’ai interviewées, mais pour moi 
c’était une expérience incroyable, j’ai découvert beau-
coup de groupes fabuleux et j’ai eu la chance de par-
ler à des gens qui pouvaient m’apprendre beaucoup 
de choses. C’était donc pour moi un bon moyen de 
m’impliquer dans ce monde. Je ne savais rien de la 
rédaction d’un dossier de presse par exemple et j’ai 
dû développer de nombreuses compétences comme 
le graphisme, la photographie, la production et des 
trucs comme ça.

As-tu eu des réactions de tes collègues à l’hôpital 

à propos de la vidéo sanglante de “Guided by Evil” ? 
(Rires) Quand j’ai chanté dans l’émission télévisée, ils 
ne savaient pas que c’était ce que j’aime faire. Quand 
ils m’ont entendu moi et mon nom de scène, ils ont 
pensé  : “Ce n’est pas bien, car tu travailles en psy-
chiatrie et tu vas effrayer nos patients !”. Mais nos 
patients étaient très heureux, je me souviens de la 
première fois que je suis entrée dans la salle d’at-
tente, tout le monde s’est levé et a applaudi ! (Rires) 
Je ne m’attendais pas à ça ! Je pense qu’ils ont 
ressenti de l’empathie parce que je faisais quelque 
chose de différent et ils étaient très gentils et m’ont 
soutenu. Mais pour mes collègues, ce n’était pas une 
très bonne chose.

Tu sembles être une femme très gentille, alors ré-
vèle-moi ton côté “satanique” clandestin ! Les gens 
pensent que le satanisme signifierait boire du sang 
et tuer des bébés, mais le satanisme est une philo-
sophie qui traite de la liberté et de la revendication 
de faire ce qu’on veut faire. Il n’y a pas de frontières, 
il s’agit du droit de l’individualisme et du sentiment 
de pouvoir se concentrer sur ce qui vous fait évoluer 
dans la vie.

Qu’est-ce que Nervosa veut atteindre dans le futur ? 
Nous voulons conquérir le monde ! (Rires) Je pense 
que nous voulions juste enregistrer cet album et faire 
de notre mieux et y mettre tout notre amour. Ce serait 
incroyable si nous pouvions jouer dans de meilleures 
salles. Mais le principal défi a été de donner nais-
sance à cet album malgré la situation difficile que 
nous vivons actuellement : la pandémie avec quatre 
inconnus aux parcours très différents qui travaillaient 
ensemble pour la toute première fois. Mais finale-
ment nous avons réussi à trouver un lien entre nous 
et tu peux retrouver nos influences dans la musique, 
car chaque chanson est différente, ce qui est très dif-
ficile à réaliser avec un album. Je pense donc que ce 
disque est très important dans la carrière du groupe.

Photos : D.R.
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Pour comprendre le concept et la genèse du 
nouvel opus “Leviathan”, il faut voyager dans 
la discographie du groupe, suivons donc le 

guide, maître à penser de Therion, Christopher 
Johnsson dans l’univers musical, la structure et la 
façon de composer les morceaux de Therion. Vous 
apprendrez aussi que ce n’est pas un, mais bien trois 
albums que le groupe s’apprête à sortir dans un fu-
tur proche.

Par Sach

Bonjour Christopher, comment vas-tu et comment 
vont tes problèmes de cou ? Es-tu libre de bouger 
comme tu veux sur scène ? Je vais bien merci. Mon 
cou ne sera plus jamais bon, je ne peux pas soule-
ver de trucs lourds, car cela entraîne systématique-
ment des problèmes. Mais pas de souci pour faire 
de la musique. Je ne peux cependant plus jouer avec 
toutes les guitares  : ce n’est plus possible, comme 
par le passé, de jouer avec ma Les Paul 70’s qui est 
super lourde donc je préfère les Flying V qui ne sont 
bien plus légères.

Parlons de “Levathian”, votre nouvel album. J’ai pu 
lire qu’il avait été composé comme “greatest hits” 
de Therion. Est-ce correct ? Non, pas vraiment un 
“greatest hits”. Disons qu’après avoir fait “Beloved 
Antichrist”, je me suis senti très vide, et je ne sa-
vais pas quelle suite y donner. Therion existe depuis 
trente-trois ans et j’ai réalisé tout ce que je voulais 
faire musicalement. J’ai discuté de tout cela avec 
Thomas (Vikström - chant) et nous en sommes ar-
rivés à la conclusion que Therion a toujours fait ce 
qu’il souhaitait, sans se soucier de l’attente des fans. 
Alors, pourquoi ne pas se lancer le défi de faire un 
album qui réponde à cette attente ? C’est ce que nous 
avons désiré faire. Nous n’avons pas voulu copier ce 
que nous avions déjà fait, nous avons voulu faire un 
nouvel album qui sonne neuf, mais avec cette touche 
classique Therion. Nous nous sommes donc pen-
chés sur nos anciennes chansons les plus populaires 
pour comprendre pourquoi elles le sont devenues, en 
extraire l’essence, la magie pour écrire de nouvelles 
chansons dans cette veine. Et en faisant cela, nous 
nous sommes rendu compte que ces chansons tom-
baient dans trois catégories qui ensemble, font The-
rion : d’abord les hits typiques, puissants et épiques. 
C’est ce que nous avons écrit pour cet album. Puis 
nous avons aussi réalisé qu’une grande partie des 
classiques populaires sont très mélancoliques et 
sombres. Notre album le mieux vendu, et de loin, est 
“Vovin” (Ndlr : 1998) qui contient beaucoup de titres 
mélancoliques tels que “Clavicula Nox”, la trilogie 
“Draconian…” ou encore “Raven of Dispersion”. Nous 
avons donc écrit beaucoup de chansons mélanco-
liques qui seront sur le prochain album “Levathian 
two” qui sera plus sombre. Finalement, si vous parlez 
avec les fans purs et durs, ces derniers diront préférer 
les longues compositions plus aventureuses et expé-
rimentales telles que “Via Nocturna” ou “Land of Ca-
naan” et nous allons faire un “Leviathan three” dans 
cette veine. Nous avons composé plus de quarante 
chansons et au moins trente-cinq sont assez bonnes 

pour être sur un album et vont être enregistrées. À 
l’heure où nous parlons, nous avons déjà commen-
cé à enregistrer le second album, car nous voulons 
passer la majorité du premier semestre de 2021 en 
tournée. Idéalement, le second album sera enregistré 
quand nous pourrons partir en tournée.

Comment est composée une chanson de Therion ? 
Composes-tu avec un instrument en particulier, 
guitare ou piano par exemple ? Par le passé, je com-
mençais par composer instinctivement dans ma tête, 
mais après avoir fait “Beloved Antichrist”, j’ai appris 
à écrire dans une certaine direction et l’instrument 
importe peu, cela peut être une guitare, comme un 
piano ou un synthé. Mais si j’ai une idée de chanson 
qui me vient le soir et que je veux en garder une trace, 
j’enregistre les accords, la ligne de chant, les chœurs 
voire même les orchestrations à la guitare. Je fais 
plus tard une démo que je montre aux gars. Cela 
m’est déjà arrivé d’avoir une idée sans avoir accès à 
un instrument et dans ce cas, j’enregistre en sifflant 
ou fredonnant les différentes lignes musicales dans 
mon téléphone. Les instruments ne sont que des ou-
tils, la musique vient de l’intérieur. Cette fois-ci, Nale 
Påhlsson (basse) et Christian Vidal (guitare) ont cha-
cun composé une chanson et le reste a été écrit par 
Thomas et moi-même  : nous sommes devenus un 
duo très productif, car nous pouvons finaliser effi-
cacement les idées de l’un. La chanson “Great Mar-
quis of Hell” en est un bon exemple : il avait écrit une 
chanson trop commerciale pour Therion et il me l’a 
envoyé juste comme ça, car il était évident pour nous 
deux que cette chanson n’était pas pour le groupe. 
Mais j’aimais beaucoup le refrain, donc j’ai modifié 
les accords et les arrangements tout en conservant 
les lignes vocales et nous avons obtenu une bonne 
chanson pour Therion. Ma chanson favorite “Eye of 
Algol” est une chanson que je n’ai pas finie. J’ai écrit 
une base qui me plaisait, mais je n’étais pas satis-
fait des lignes de chant et j’avais prévu de jeter cette 
chanson. Je l’ai quand même envoyée à Thomas qui 
a réussi à créer la ligne de chant que je cherchais 
sans trouver. Cela nous a inspirés, nous avons ajouté 
un passage intermédiaire. C’est pour moi la meilleure 
chanson de l’album. Nous avons trouvé une très 
bonne façon d’écrire ensemble et c’est la première 
fois que je collabore ainsi avec quelqu’un. Par le pas-
sé, collaborer signifiait que la personne m’envoyait 
une chanson incomplète que je finalisais, jamais l’in-
verse. C’est une très bonne chose.

Avez-vous écrit les quarante chansons qui figu-
reront sur les trois albums de façon séquentielle 
(épique, mélancolique puis expérimentale) ou de fa-
çon aléatoire ? Nous avons tout écrit d’un coup, ou du 
moins la plupart, car nous composions à la base un 
album. Nous avons alors réalisé avoir beaucoup de 
chansons, cool ! Ça pourra être un double album. Et 
nous avons continué à écrire, car l’inspiration était là 
et quand nous avons constaté avoir assez de maté-
riel pour faire trois albums, nous avons décidé d’avoir 
une direction différente pour chacun d’eux.

Quand pensez-vous sortir Leviathian 2 et 3 ? Nous 
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pensons en sortir un par an, nous ne voulons pas 
perdre de temps à cause de cette merde de virus. 
Nous utilisons donc le temps disponible maintenant 
pour faire des albums. Quand cela sera possible, 
nous partirons en tournée, sortirons l’album suivant 
et tournerons à nouveau. Ainsi, nous n’aurons pas 
perdu de temps.

Vous ne vouliez pas sortir un triple album dans une 
belle édition ? Nous ne ferons jamais cela, car les 
gens n’apprécient pas. Nous avons perdu des fans 
de la sortie de doubles albums. Au lieu d’enlever 
des chansons pour faire un album, nous avions sorti 
un double et au lieu de réagir “oh cool, nous avons 
deux CDs pour le prix d’un”, les gens se sont plaints 
“toutes les chansons ne sont pas des hits, certaines 
sont moins bien”. En enlevant quatre chansons, les 
gens auraient mieux jugé l’album, car les moins 
bonnes auraient été enlevées. Donc je ne sais pas. Il 
ne faut pas sortir trop en même temps. Par exemple, 
beaucoup m’ont dit avoir du mal avec “Beloved Anti-
christ”, car c’est trop long. Pour ma part, il n’est pas 
nécessaire d’écouter tous les disques d’un coup. Un 
à la fois est suffisant. Il n’y a pas de manuel et per-
sonne ne va vous tirer dessus si vous n’écoutez pas 
les trois à la suite. Aussi, quand trop de matériel sort 
d’un coup, cela apporte de la confusion et les gens 
ne rentrent pas dans l’album. Il est donc meilleur d’en 
sortir moins, laisser les gens rentrer dedans et de 
sortir le bloc suivant.

J’étais pour ma part très content de trouver deux 
CDs dans “Gothic Kabbalah”. Tu es journaliste mu-
sical, c’est ta passion. Je suis sûr que beaucoup 
d’autres pensent ainsi, mais en dehors de ce noyau 
de gens exceptionnellement passionnés par la mu-
sique, les auditeurs plus désinvoltes n’ont pas le 
même niveau de passion et veulent être divertis plus 
immédiatement.

Y a-t-il un sens ou une histoire derrière le titre, “Le-
viathan” ? C’est juste le monstre biblique, la créature 
marine. J’ai eu l’idée de faire un album appelé “Levia-
than” en 1999 juste après avoir fini l’enregistrement 
de “Deggial”, j’ai eu une vision d’une histoire à ce su-
jet. Mais nous avons alors commencé à écrire dans 
une direction différente et nous avons décidé de faire 
“Secret of the Runes”, j’ai alors complètement oublié 
cette idée. Quand nous nous sommes repenchés 
sur notre passé pour capturer cet esprit “classique 
Therion”, je me suis souvenu vouloir faire un album 
nommé Leviathan. C’est donc une bonne connexion 
entre le présent et le passé. Nous avons aussi plu-
sieurs titres d’albums faisant référence aux dragons 
ou créatures-serpents, “Leviathan” est donc un retour 
à ce concept.

La chanson “Tuonela” est interprétée en duo avec 
Marco Hieltala (Tarot, ex-Nightwish). Avez-vous 
écrit cette chanson avec cette collaboration en 
tête ? Nous n’avions aucun chanteur en tête quand 
nous avons composé cette chanson. Lors de la pré-
production, Thomas chantait refrains et couplets et 
j’ai pensé que nous devrions peut-être ajouter une 

voix plus rugueuse sur le refrain, à l’instar de celle 
de David Wayne de Metal Church. Mais comme il est 
mort, difficile de l’avoir sur l’album ! Une personne 
vivante donc avec une voix forte et rugueuse, mais 
en même temps très mélodique ? J’ai pensé à Mar-
co, car j’ai grandi en écoutant Tarot. Et il est finnois, 
ce qui est encore mieux, car il comprend le sens du 
titre. Je lui ai donc envoyé la chanson entière pour 
qu’il pose sa voix sur les couplets et il a chanté toute 
la chanson. J’ai vraiment aimé le rendu un peu plus 
brutal sur le refrain et nous avons décidé d’inverser 
et de laisser Thomas chanter les refrains au lieu des 
couplets. Mais comme il a enregistré la chanson 
entière, nous allons sortir cette version alternative 
en titre bonus sur le digipack. D’autres titres bonus 
de versions alternatives de certains morceaux avec 
une ligne de chant différente seront également sur 
l’édition digipack. En faisant cela, je veux montrer 
aux gens l’influence des décisions artistiques qui 
amènent au résultat final, montrer une petite partie 
du travail fait sur l’élaboration d’une chanson et don-
ner vie à ces versions qui sont bonnes, mais qui n’ont 
pas satisfait tous les critères pour être sur l’album.

Pour finir, retournons un peu dans le temps pour par-
ler de ton projet d’opera metal “Beloved Antichrist”. 
Quel regard portes-tu dessus  trois ans après ? Et 
bien, c’est décevant, car nous n’avons pas réussi à le 
porter sur scène, ce qui était le but de cet opus. Nous 
étions en train de travailler à une adaptation scénique 
au Mexique quand la pandémie est apparue et a mis 
fin au projet. Tout ça pour rien. Et maintenant nous 
allons être pris par d’autres activités, enregistrer et 
tourner… cela repousse donc une prochaine tentative 
d’adaptation sur scène à je ne sais quand. À moins 
que quelqu’un ne décide de le faire sans mon aide. 
Cela serait une autre option. C’est ce dont je rêvais : 
un show musical interprété à différents endroits 
par différentes personnes (mais de la même façon) 
comme Jesus Christ Superstar. D’un autre côté, c’est 
un long et donc cher et risqué, et avoir Therion pré-
sent sur scène donnerait une certaine garantie, au 
moins pour les premières représentations. Mais une 
fois que le succès est là et que des recettes sont 
générées, je suis sûr qu’il y aurait plein d’autres pro-
moteurs pour faire jouer le spectacle dans d’autres 
endroits. Mais sans la garantie de revenus, personne 
ne voudra se lancer.

Photos : Mina Karadzic
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Avec vingt ans au compteur et un septième album 
sur le point de sortir, Angelus Apatrida perçoit 
ce nouvel opus éponyme comme l’occasion de 

prendre un nouveau départ, de se poser sous le signe du 
renouveau. Très fortement inspiré de cette année rude 
pour tout un chacun, pétri de rage et bénéficiant d’un 
rafraichissement dans ses sonorités, ce nouveau-né du 
quatuor espagnol est prêt à en découdre et à réconci-
lier les fans, de la première heure comme les nouveaux. 
L’occasion de s’entretenir longuement avec Guillermo 
Izquierdo, frontman et guitariste du groupe, à la fois sur 
les nouveautés… Mais aussi la longévité à toute épreuve 
de son line-up. 

Par Ale

Bravo pour ce nouvel album  ! Ce sont dix nouveaux 
titres plein d’incroyables bridges, plein à craquer de riffs 
d’enfer qui attendent les fans. Mais la première chose 
qui a retenu mon attention c’est le titre de l’album, af-
fublé tout simplement du nom du groupe  ! Pourquoi ? 
Est-ce que cela vous semble être votre magnum opus ? 
Peut-être l’album le plus intime ? C’est une longue his-
toire ! Au départ, l’album ne devait être qu’un EP, c’est ce 
qui était convenu en début d’année. Nous avions beau-
coup de concerts et nous devions continuer notre tour-
née cette année avec nos amis d’Evil Invaders. On voulait 
produire 3 ou 4 titres en retournant en Espagne, sortir 
l’EP durant l’été avant de reprendre les concerts puisque 
nous devions jouer dans de nombreux festivals. Bien sûr, 
la pandémie a changé les plans… Et puisque nous étions 
chez nous, sans savoir quoi faire d’autre, on a simple-
ment continué à composer et écrire de nouveaux titres. 
Du coup oui, c’est effectivement un album assez intime, 
mais je pense qu’il s’agit aussi d’un nouveau départ, pré-
cisément parce qu’il a été conçu pendant la pandémie. Il 
est très personnel, et retranscrit beaucoup de nos émo-
tions aussi bien musicalement qu’à travers les paroles. Et 
vis-à-vis du titre, c’est intervenu un peu par hasard le jour 
où Gyula, l’artiste qui fait nos pochettes, nous a demandé 
le titre qu’il devait inscrire avant de commencer son tra-
vail. Et c’était une excellente question… On n’y avait pas 
du tout pensé. Après, l’idée d’avoir un album éponyme 
nous trottait dans la tête depuis quelques années. C’est 
un peu le passage obligé pour chaque groupe ! Et comme 
en plus, nous fêtons nos vingt ans cette année… On s’est 
dit que toutes ces raisons justifiaient un tel titre.

Cela semble finalement assez logique en effet. Oui, 
et une anecdote amusante vis-à-vis de cet album c’est 
qu’on n’est pas sans savoir que notre nom n’est pas fa-
cile à prononcer pour les non hispanophones. On en ri-
gole souvent ! Donc on s’est dit qu’en ayant notre album 
éponyme, les gens seraient obligés d’apprendre à le pro-
noncer correctement. On a même facilité la tâche en in-
diquant la prononciation en phonétique sur la pochette. 
Mais au-delà de la blague, c’est aussi une façon d’ancrer 
notre nom, de le rendre plus facile à mémoriser.

Mais du coup, puisque vous évoquiez la situation ac-
tuelle, est-ce qu’elle a changé quoique ce soit à votre 
routine d’enregistrement ? Comment est-ce qu’on sort 
un album dans de telles conditions ? Les premiers mois 
furent compliqués. Il y avait de nombreuses mesures de 

prévention liées à la quarantaine, et seule une poignée 
de personne avait le droit de quitter leur domicile pour se 
rendre au travail. Donc on communiquait énormément en 
ligne, par le biais de Zoom ou Skype. Mais pour être franc, 
David (Ndlr deuxième guitariste du groupe) et moi préfé-
rons grandement travailler en solo. C’est nous qui nous 
occupons du gros du travail, et on préfère le faire tran-
quillement chez nous. On a beaucoup d’idées en tête et 
ce n’est pas toujours facile de les assembler de manière 
cohérente, donc on préfère avoir un premier jet très com-
plet avant d’ensuite le partager aux autres pour avoir leur 
opinion et le retravailler, le complexifier. Au final, on s’y 
est vite fait à ce processus ! Puis aux alentours de mai, 
il était à nouveau possible de sortir un peu, afin de pou-
voir répéter et enregistrer. Nous avons en plus un studio 
tenu par notre ami Juanan, situé tout près de chez nous. 
Pas besoin d’aller très loin, et nous avons pu accomplir 
la majorité du travail en septembre-octobre, lorsque la 
situation était un peu plus clémente… et le temps était 
encore agréable en plus ! Avec le barbecue et la piscine 
de Juanan, ça représentait un peu les vacances que nous 
n’avons pas eues cette année. On s’est bien amusés.

Pour revenir un peu à la conception de l’album, je vou-
lais revenir un peu sur les thématiques de l’album, no-
tamment une de mes préférées présente sur “The Age of 
Disinformation”. En soi, les mensonges et les illusions 
sont un thème fréquent du thrash, mais on sent un twist 
plus contemporain, relatif aux fake news, aux réseaux 
sociaux… Est-ce que vous pourriez en dire davantage ? 
Tu le résumes très bien, c’est de ça que la chanson parle ! 
D’ailleurs le titre est assez explicite… On vit à une époque 
où nous avons en poche l’accès à toutes les informations 
possibles grâce aux smartphones. On peut vérifier ce 
que l’on veut, quand on veut. On peut rechercher quand 
George Washington est né, ou bien les causes de la Se-
conde Guerre mondiale… Tout est accessible. Et pour-
tant, on a l’impression que plus personne n’est capable 
de lire un journal. On n’approfondit jamais ce qu’on lit, on 
se limite souvent aux gros titres, eux-mêmes influencés 
par la rédaction derrière. Ici en Espagne par exemple, les 
médias donnent leurs opinions plus qu’ils n’informent. 
Peu importe qu’ils soient de gauche ou de droite. Et c’est 
dangereux, parce que les gens leur font confiance. Si l’on 
rajoute le surplus d’informations, on en arrive à un point 
où tout fuse très vite, sans que l’on ne puisse les décoder. 
Et en lisant peu, on en comprend encore moins. Et c’est 
cet ensemble qui sert de terreau pour “The Age of Disin-
formation”.

Merci pour ces réponses  ! Mais même en analysant le 
reste des thématiques de l’album, on ressent que vous 
avez beaucoup de choses à dire sur des sujets très di-
versifiés. Mais avec le nombre de choses qui se passent 
autour du monde en permanence… comment choisir ce 
que vous allez chanter ? Comment se limiter à une di-
zaine de chansons ? Comme je disais, cette année à été 
folle et infernale pour tout le monde. Pas seulement en 
Espagne, mais dans le monde entier. On est témoin de 
ce qu’il se passe aux quatre coins du globe ! Et pourtant 
lorsque je me mets à écrire, je ne me focalise jamais sur 
une problématique. Souvent, cela part juste d’une phrase 
que j’ai pu entendre ou imaginer en buvant une bière dans 
un bar avec mes amis… J’essaye alors d’extrapoler l’idée, 
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de la consolider. Par exemple pour “Bleed The Crown”, 
cette phrase “The innocent would bleed the crown”, ça 
sonnait cool, mais il me fallait composer quelque chose 
autour, puis l’accompagner d’autres mots. J’essaye de ré-
fléchir à ce que j’aimerais dire, et la façon dont j’aimerais 
l’exprimer. Et là je trouve un contexte : qu’est-ce qu’il se 
passe en politique ? Est-ce qu’une personnalité se prête 
au thème choisi  ? Est-ce qu’un tyran se prétend démo-
crate ? Est-ce qu’il cherche à dominer le monde ? Est-ce 
qu’il trompe son peuple ? Ce sont des thématiques qui 
énervent et qui parlent aussi à beaucoup de gens. Par 
exemple, ce que je viens de dire pourrait s’appliquer à 
Trump et aux élections américaines, mais aussi à une si-
tuation analogue ici en Espagne. Du coup, même si j’écris 
beaucoup de chansons différentes, le processus est sou-
vent le même. C’est le fait de vivre, d’expérimenter tout ce 
qu’il se passe, surtout en ce moment. C’est le bon côté de 
cette crise : cela fournit beaucoup de matière à écrire ! Et 
cela se reflète sur notre musique, qui est plus énergique, 
violente et agressive. Cela ne s’entend pas que dans nos 
paroles. 

Les sujets difficiles se sont toujours bien prêtés aux 
musiques puissantes et rageuses ! Bien sûr. Et on peut 
y retrouver aussi des soucis personnels. Ma petite amie 
est infirmière aux soins intensifs donc j’ai pu vivre la pan-
démie de près. C’était très difficile pour elle. Elle revenait 
souvent en pleurant à la maison. Même si la situation 
s’est améliorée au sein des hôpitaux, c’était une période 
horrible, qui nous a beaucoup marquée. Je pense que 
cela se ressent dans les chansons comme “Childhood’s 
End”, “Through the Glass” ou encore “Into The Well”. C’est 
sans doute le plus ironique : c’était très éprouvant pour 
tout le monde, mais un moment opportun pour produire 
de nouveaux sons.

Quelque chose que j’ai trouvé assez intéressant, c’est 
que vous mettiez un point d’honneur à dire que vous 
n’êtes pas un groupe politique, préférant décrire votre 
style comme abordant des problèmes relatifs aux droits 
humains. Vous connaissez certainement l’adage  “tout 
est politique”, et beaucoup d’artistes abordant vos thé-
matiques affirmeraient leurs positions comme étant po-
litiques. Est-ce quelque chose avec lequel vous n’êtes 
pas à l’aise  ? Non, ce que je veux dire c’est que l’on 
confond souvent ce que le terme “politique” veut dire. Se-
lon moi, ce dont parle le heavy metal et surtout le thrash, 
qui vient du punk, ne correspond pas à ce que les gens 
pensent lorsqu’on parle de politique. Nous sommes apo-
litiques, car on ne promeut aucune idéologie. On n’invite 
personne à voter pour l’une ou l’autre chose, à faire tel 
truc plutôt qu’un autre. On veut juste défendre certains 
droits fondamentaux, et combattre les idéologies qui les 
menacent comme le nazisme, le fascisme, le racisme ou 
l’homophobie. Là, ce sont effectivement des idées que 
l’on abhorre et sur lesquelles on écrit en mal. Mais pour 
nous, cela ne doit être du ressort de la politique. Per-
sonne ne devrait réfléchir de la sorte. Mais puisqu’on a 
tendance à tout politiser aujourd’hui, on doit sans cesse 
réexpliquer tout ça. On est vite taxé de communiste… Je 
n’ai aucune filiation au communisme  ! Non, on défend 
simplement des idées démocratiques, et toute personne 
souhaitant vivre en démocratie devrait se poser contre le 
fascisme. Mais cela devient saoulant à force d’être placé 

dans une telle case, alors qu’on n’est pas Rage Against 
The Machine. On les adore bien sûr, mais on ne parle pas 
des mêmes choses. On cherche simplement à défendre 
ceux qui souffrent et qui ont leurs droits bafoués. Donc 
oui bien sûr, “tout est politique”, mais sans doute pas de 
la façon dont les gens se la représentent. On ne dira pas 
de Sacred Rite, Machine Head ou de Iron Maiden que 
ce sont des groupes politiques. Pourtant, ils défendent 
certains idéaux. Dans “Aces High”, Maiden parle de la 
bravoure de l’armée anglaise qui a repoussé les bombar-
dements qui essayaient de détruire le Royaume-Uni pen-
dant la Seconde Guerre mondiale. Donc, je dirai plutôt 
qu’on parle de décence et de bon sens. 

Et bien désolé d’avoir posé LA question qu’il ne fallait 
pas ! Non pas du tout ! Je suis même content que tu le 
mentionnes, justement parce que l’on vit dans l’“Age of 
Disinformation” où les gens mélangent toujours tout. Il 
suffit de partager ses valeurs dans sa musique pour se 
faire traiter de communiste. On ne l’est pas, et peu de 
groupes le sont. C’est grave qu’au XXIe Siècle on doive 
encore le rappeler. On s’en fiche pour qui vous votez. 
Tant que vous aimez l’être humain, que vous respectez 
les autres, que vous ne faites pas de différences raciales, 
de genres, ou autres formes de ségrégation… Vous êtes 
plus que bienvenus. Mais voilà, ça me semble important 
de préciser que nous aimons avant tout la musique et 
qu’on accueille tout le monde à nos concerts… Sauf les 
fascistes et les nazis !

Merci pour cette réponse plus que complète à une ques-
tion que vous avez marre d’entendre ! Mais puisque vous 
évoquez le public, votre son a pas mal évolué sur ce nou-
vel album et vous disiez avoir voulu plaire à la fois aux 
vétérans et aux nouveaux venus. Comment atteindre 
cet équilibre entre “le bon vieil Angelus” et ces sono-
rités nouvelles  ? Et bien on jouait avec les mêmes ac-
cords depuis presque vingt ans… Et nous avions eu envie 
plusieurs fois d’expérimenter avec de nouveaux accords 
durant cette période, mais nous n’avions jamais vraiment 
trouvé le temps de le faire. C’était aussi le but de l’EP : se 
permettre cette approche novatrice, différente. Si ça fonc-
tionnait, on pouvait se réinventer. Et sinon, on revenait à 
la recette originelle. Et le jour où nous avons tenté pour la 
première fois ce changement, on se rendait compte que 
ça apportait quelque chose de totalement neuf. Notre 
musique sonnait plus profonde, plus “grave”, alors qu’on 
n’avait presque touché à rien ! J’ai alors conseillé à David 
d’essayer de faire de même de son côté afin de réenregis-
trer les premières versions de chansons que nous avions 
déjà faites. Et lui aussi trouvait ça fou, on avait l’impres-
sion d’écouter des titres totalement différents  ! C’était 
évidemment similaire, mais… plus “lourd”. Et c’était pa-
reil lorsqu’on a enregistré le chant : j’ai pu faire certaines 
choses qui m’auraient été inaccessibles à l’époque. Et 
on aimait tellement le résultat des premiers essais que 
l’on a décidé de faire tout l’album avec ces nouveaux ac-
cords. En soi le changement n’est pas énorme, mais je 
pense que ça marque un tournant dans notre musique. 
Comme si on avait trouvé un nouveau moyen de jouer. 
C’est différent tout en ne changeant pas grand-chose  !  
 
Et du coup ce nouveau style, couplé au titre éponyme de 
cet album, fait d’“Angelus Apatrida» l’opus parfait pour 
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débuter ? Absolument. Je dirai que oui parce que même 
si nous prenons de l’ampleur, nous apprenons constam-
ment des choses qui nous entourent et d’autres artistes 
qui évoluent à nos côtés. On essaye sans cesse de s’amé-
liorer, car nous avons toujours beaucoup à apprendre. Et 
après 20 ans dans le milieu, je crois que c’était le bon 
moment pour procéder au changement de style. Surtout 
qu’en dehors de l’Espagne, il y a beaucoup de métalleux 
qui n’ont encore jamais entendu parler d’Angelus Apatri-
da. Et je crois que ce nouvel album est le bon moment 
pour faire connaissance, parce que, et je sais que tout 
le monde dit ça  !, c’est le meilleur que nous ayons pro-
duit jusqu’à présent. Je suis sûr que nous nous ferons 
de nouveaux fans avec cet album, tandis que les fans 
old-school qui étaient peut-être un peu déçus de l’opus 
précédent seront à nouveau satisfaits… et alors les fana-
tiques présents depuis le début seront très clairement au 
rendez-vous ! Donc oui, je suis impatient que les gens dé-
couvrent ce nouveau chapitre. Pour le moment, seuls les 
journalistes et autres médias spécialisés y ont accès… et 
même si les retours sont plutôt bons, je suis curieux de 
voir ce qu’en penseront les autres. 

On fera en sorte de faire notre part du boulot ! En tant 
que fan de Thrash, je suis peut-être la plus personne 
la plus et la moins compétente pour le dire. (Rires) Et 
en plus, je suis persuadé qu’on peut faire encore mieux. 
Comme je le disais, c’est un nouveau départ pour nous. 
En ce moment, je ressens l’énergie pour composer un 
nouvel album tout de suite ! J’ai plein d’idées qui se bous-
culent, et c’est super parce que la seule autre fois où j’ai 
ressenti une telle effervescence, c’était en 2007, alors 
qu’on enregistrait le deuxième album. Donc je pense que 
c’est une sensation très positive. 

Ooouh… Du teasing  ! D’ailleurs, vous semblez afficher 
une certaine fierté dans le fait que votre line-up n’a 
presque pas bougé depuis vos débuts. Vous pensez 
qu’une composition de groupe stable permet une mu-
sique meilleure ? Est-ce qu’Angelus Apatrida survivrait 
si vous deviez changer de membres ? Je n’en sais rien, 
et je ne sais pas non plus si c’est l’ingrédient secret pour 
faire de la bonne musique  ! Je pense que c’est impor-
tant ? Les relations que l’on entretient avec son groupe 
sont similaires à celles d’une famille, d’ailleurs le bas-
siste est mon frère de sang… Mais même avec les autres, 
ce sont des amis. Et je pense qu’il faut pouvoir se faire 
confiance. On a la chance d’avoir pu tenir longtemps 
sans bagarres ou gros problèmes. Mais est-ce la recette 
du succès ? Je n’en suis pas sûr. On n’est pas encore très 
connu en dehors d’Espagne par exemple ! Mais c’est im-
portant de continuer à grandir et évoluer. Et c’est d’autant 
plus gratifiant d’atteindre le septième album, de sortir 
notre musique alors qu’elle est la plus aboutie et toujours 
avec cette même équipe. On est amis d’enfances, on se 
connaît parfaitement et notre relation transcende la mu-
sique. Je suis reconnaissant d’avoir partagé plus de la 
moitié de ma vie avec eux. Après, même si je n’imagine 
pas le groupe sans l’un d’entre eux, l’option réaliste reste 
qu’il est tout à fait possible qu’on en ait marre, ou bien 
que l’un d’entre nous décide de s’occuper davantage de 
sa vie de famille. Oui, peut-être qu’un des membres finira 
par partir. Peut-être même moi ! Je ne l’espère pas, mais 
qui sait ? Là nous sommes encore tous très impliqués et 

satisfaits du projet, mais ce ne sera peut-être plus le cas 
dans 2-3-5 ans… Mais espérons que cela n’arrivera pas et 
que le quatuor survivra encore longtemps ! 

Ah bah maintenant vous nous avez promis un album ! Oui 
c’est vrai ! Allez, tenons encore deux ans. Surtout qu’on 
sera certainement dans une situation plus agréable. Je 
ne serai sans doute pas aussi “enragé” qu’aujourd’hui et 
notre musique sera plus calme… Ouais, je vais peut-être 
tenter de déjà composer maintenant ! 

On sera là pour l’écouter en tout cas ! Une autre ques-
tion récurrente c’est bien sûr celle liée à la promotion 
en ces temps particuliers… Comment envisagez-vous 
la tournée  ? Comment se présage le futur proche du 
groupe ? Comment survivre dans ces conditions ? C’est 
une bonne question… Pendant les neuf derniers mois, on 
a survécu parce que nous sommes une “entreprise”, la 
musique est notre activité principale. Donc nous avons 
pu recevoir un peu d’aide du gouvernement, en guise de 
chômage technique. Nous comptions repartir en tournée 
en février, mais on se doute que cela ne sera pas pos-
sible. Donc on ne peut pas vraiment se projeter dans 
le futur. On croise les doigts pour que le vaccin soit ef-
ficace, et que la normalité revienne étape par étape, si 
possible avant la seconde moitié de l’année. Parce qu’on 
a besoin de travailler et de se produire en concert. Mais 
pour le moment, c’est vraiment un fonctionnement au 
jour le jour. On scrute la sortie du nouvel album en fé-
vrier, et en attendant on bosse sur des nouveautés, on se 
prépare à sortir de nouveaux singles pour promouvoir le 
CD. On verra comment ça se passera après les fêtes… On 
espère que les gens seront prudents pour éviter la troi-
sième vague ! Mais nous restons optimistes et positifs, 
on espère que d’ici le printemps, on pourra reprendre les 
routes et sauver les meubles. 

On croise les doigts !  Du coup une dernière question : 
je me souviens que vous avez déjà joué quelques fois 
en Belgique par le passé, notamment pour le “Thrash 
Mercenaries Tour”, le “Bonecrusher Fest” ou encore le 
“Havok European Tour” … Quels sont vos souvenirs de 
telles expériences ? Avez-vous quelque chose à dire à 
vos fans belges ? Je me souviens très bien des fois où 
nous avions joué en Belgique. Et d’ailleurs à chaque fois 
que nous débutons une tournée avec quelques dates en 
Belgique, on pousse un “yes” de soulagement. J’adore le 
pays. Et la première fois que nous avions joué, je pense 
que c’était au Trix d’Anvers avec Warbringer et Skele-
tonwitch en 2010. C’était déjà un concert très intense ! Et 
la dernière fois que nous étions venus, c’était avec Ske-
letal Remains en 2018, dans une toute petite ville dont le 
nom de me revient pas (Ndlr “Verlichte Geest” de Roese-
lare). Peu importe l’endroit, c’est toujours un plaisir de re-
venir en Belgique. On aimerait bien une fois jouer dans un 
gros festival comme l’Alcatraz ou le Graspop, mais nous 
avons beaucoup d’amis et de super fans en Belgique. 
Même au Bonecrusher où il n’y avait pas grand monde, 
on s’est bien amusés. On est impatient d’y revenir. On es-
père surtout que vous serez prêts à mosher avec nous !

Photo : Fer Morales
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Doodseskader est le tout nouveau projet de Tim 
De Gieter (Amenra, Every Stranger Looks Like 
You) et Sigfried Burroughs (Kapitan Korsakov, 

The K., Onmens). En décembre, ils nous dévoilaient 
leur tout premier EP : “MMXX : Year Zero”, une ex-
position de Noise/Sludge. Tim et Sigfried nous 
évoquent la genèse du groupe, les détails de cette 
première production et leurs plans futurs. 

Par Alice

Pour commencer, pouvez-vous nous présenter 
Doodseskader ? Que signifie le nom du groupe ? De-
puis le début, nous essayons d’être aussi efficaces 
que possible, donc le nom devait refléter ce genre 
d’état d’esprit. Nous voulions également qu’il soit 
“réel” et “tangible” pour nous, donc quelque chose 
dans notre langue maternelle nous semblait le plus 
approprié. En tant que groupe, nous avons l’intention 
d’aller aussi loin qu’il est humainement faisable et ne 
rien laisser sur notre passage hormis d’une trace de 
destruction. C’est ainsi que nous sommes devenus 
l’escadron de la mort : “Doodseskader”. Sans pitié.

Vous vous connaissez depuis 17  ans. Comment 
vous est venue l’idée de créer votre groupe ? Avez-
vous déjà fait de la musique ensemble dans le passé 
avec d’autres projets ? La principale “inspiration” de 
ce projet a été le lien que nous partageons entre nous. 
Nous sommes des amis proches depuis 17 ans et au 
fil des ans, nous avons souvent dit (en plaisantant) 
qu’un jour nous créerions le groupe le plus heavy qui 
ait jamais existé, bien que cela ne se soit jamais vrai-
ment concrétisé parce que nous étions tous les deux 
impliqués dans d’autres divers projets. En juillet, Sig-
fried est venu m’annoncer qu’il deviendrait père en 
décembre de cette année (2020). Il a simplement 
mentionné qu’étant donné l’arrivée de son fils et le 
confinement, c’était le moment de lancer un groupe, 
car après cela, tout serait différent.   Nous avons 
presque immédiatement décidé de nous lancer. Deux 
sessions d’écriture de quatre heures plus tard, le pre-
mier disque était terminé. Trois semaines après avoir 
démarré le groupe, le disque était prêt.

Cela a eu un impact singulier de fonder votre groupe 
dans cette période particulière et incertaine ? Com-
ment vous sentez-vous à propos de ce sujet ? Seul 
le temps peut le dire, mais pour nous Doodseskader 
pourrait être l’une des meilleures choses provenant 
de cette période étrange. D’une manière ou d’une 
autre, toutes les pièces se sont mises en place et nous 
sommes sûrs que tout cela était destiné à se pro-
duire pour nous de toute façon. Avec le recul, même 
si nous n’y sommes que depuis quelques mois, nous 
ne pouvons juste dire que c’est une grande satisfac-
tion d’avoir passé ces instants ensemble. “MMXX  : 
Year Zero” a posé les premières bases musicales sur 
lesquelles nous pouvons et voulons nous construire. 
Nous sommes tous les deux certains de qui nous 
sommes en tant que musiciens et où nous nous diri-
geons en tant que groupe en toute franchise… Nous 
nous sentons bien en ce moment.

Dans vos créations et votre communication, vous 
utilisez le chiffre  45. Que représente-t-il pour le 
groupe ? Au bout d’un mois environ, il est vite de-
venu évident qu’il ne s’agirait pas d’un groupe au 
même titre que les autres projets dans lesquels nous 
sommes actifs. D’une certaine manière, Doodseska-
der est juste une partie de notre identité, quelque 
chose qui nous unit et qui a toujours été là pour la 
majeure partie de notre vie. Même quand le groupe 
n’était pas encore là. Nous avons toujours eu une 
énorme affinité avec le hip-hop, la culture de rue, etc. 
Les chiffres jouent un rôle majeur et indiquent claire-
ment au monde extérieur où se situent vos loyautés 
et/ou vos origines. Nous avons donc décidé d’adop-
ter un numéro pour montrer ce que nous défendons 
et ce à quoi nous sommes dévoués. Doodseskader 
est un groupe, 45 une affiliation. 4 = D, 5 = E. - We are 
45. 

Votre premier EP “MMXX : Year Zero” est sorti il y 
a quelques semaines. Quels retours avez-vous re-
çus ? Pour l’instant, nous ne pouvons qu’être heureux 
des réactions que nous recevons. Cette musique 
vient du cœur et c’est formidable de voir que nos 
morceaux touchent les gens de tant de façons dif-
férentes. Il est remarquable de voir combien de per-
sonnes associent le titre de l’album à un sentiment 
personnel ressenti à l’égard de la pandémie de cette 
année et sont prêtes à le partager dans les commen-
taires. Nous avons l’impression que nos morceaux 
ont donné aux gens une sorte d’exutoire et d’évasion 
de la vie quotidienne, ce qui pour nous est la meil-
leure partie de la musique Heavy. 

Pouvez-vous m’en dire plus sur le processus de pro-
duction ? Cela a été un véritable travail de partage 
et de collaboration entre vous ? Pour être honnête, 
c’était une véritable explosion. Comme nous l’avons 
dit, tout s’est passé incroyablement vite, donc quand 
nous avons enregistré les morceaux nous étions tous 
les deux très gonflés à bloc, car tout était nouveau et 
nous nous amusions beaucoup tout en laissant les 
chansons se produire naturellement.

Vous êtes un duo : comment travaillez-vous la com-
position dans l’aspect musical ? Pensez-vous que 
pour le live vous continuerez en duo ou avez-vous 
besoin d’un autre musicien pour vous épauler ? Ce 
format est très bien et apporte une efficacité sup-
plémentaire dans ce que nous recherchons. Il y a 
beaucoup de frappe, de caisses claires et de riffs 
de basse. C’est exactement ce qui vous fait avancer, 
n’est-ce pas ? Moins il y a de flou autour de ces élé-
ments, mieux c’est. Mais cela ne veut pas dire que 
nous écartons totalement cette possibilité. Au fur 
et à mesure de l’évolution de notre musique et de 
notre groupe, nous garderons toujours l’esprit ouvert. 
Tout ce qui nous servira à l’avenir, nous le prendrons 
et l’utiliserons au mieux de nos capacités. Mais 
Doodseskader est et restera un groupe à deux.

Cet EP a été enregistré et mixé au Much Luv Stu-
dio et masterisé par Jack Shirley. Comment s’est 
déroulée cette collaboration ? Comment expli-
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quez-vous ces choix pour produire l’EP ? “Much Luv” 
est le studio d’enregistrement de Tim, c’était donc un 
choix évident. Nous répétons dans ce studio et c’est 
un bon endroit où se retrouver, il y a des tonnes de 
matériel et nous savions qu’en écartant quelqu’un 
d’autre pour faire l’enregistrement/mixage, notre de-
gré de contrôle serait total. Quelques jours après le 
mixage, nous avons commencé à réfléchir à la pos-
sibilité d’avoir un ingénieur de mastering dans notre 
équipage pour apporter la finition finale et une nou-
velle paire d’oreilles pour vérifier nos morceaux. Jack 
a tout de suite semblé le choix évident, Tim venait 
de terminer un autre projet avec lui et le son de son 
mastering a vraiment complimenté le mixage de Tim. 
La collaboration a été parfaite, le mixage s’est dérou-
lé rapidement et en toute fluidité et les masters que 
vous entendez sur le disque sont littéralement la pre-
mière passe… Ce qui veut tout dire.

Une petite question sur le format de l’EP : “MMXX : 
Year Zero” n’est disponible qu’en vinyle ? Pré-
voyez-vous de produire un format CD aussi ? Actuel-
lement, notre musique est uniquement disponible en 
vinyle (et sur les plateformes de streaming). Les lec-
teurs de CD semblent être une chose du passé ces 
jours-ci et le vinyle est un support plus appréciable 
pour les illustrations, etc. Mais ne jamais dire jamais.

Cet EP est un mélange de nombreuses influences, 
comment décririez-vous votre musique ? Vous 
fixez-vous une certaine limite ou vous sentez-vous 
libre de composer tout ce qui vous passe par la 
tête ?  La musique que nous produisons est celle que 
nous aimerions écouter nous-mêmes. Nous sommes 
convaincus qu’il ne faut pas essayer de ressembler à 
quiconque, mais on ne peut pas nier ou oublier que 
nous avons écouté de grands artistes dans le pas-
sé. Vous pouvez nous étiqueter de Sludge, Metal, 
Grunge, ou Hip-Hop ...  Nous l’avons qualifié de Sonic 
Terror, en mélangeant des éléments que nous creu-
sons sans limites, mais que nous voulons rendre me-
naçant à tout moment. Il n’y a pas vraiment de limite 
ou de “formule fixe” à suivre. Nous travaillons actuel-
lement sur la suite et, d’un point de vue stylistique, 
cela ressemble à une tout autre bête que “MMXX  : 
Year Zero”, mais c’est tout aussi brutalement honnê-
tement, c’est la seule chose qui compte.

Quelles sont vos différentes influences musicales ? 
Sigfried Burroughs: Quelle que soit la musique, elle 
me fait quelque chose parce que c’est ce que la mu-
sique est censée faire. Je peux swinguer et passer 
d’un style à l’autre. En ce moment, je suis profondé-
ment imprégné dans l’héritage de Miles Davis. Mais 
je peux rapidement alterner entre cela et Stray From 
The Path, Vince Staples, Hands Of God, Songs : Ohia, 
Show Me The Body, … C’est en tout cas ce que ma 
liste Spotify vient de me montrer. Tim De Gieter: Oui, 
je suis tout aussi flexible quand il s’agit de styles. 
J’écoute actuellement beaucoup de Hip Hop (Ashe 
22, Freeze Corleone, Frenetik, ...), mais j’alterne avec 
des groupes plus lourds comme Loathe, Portrayal 
Of Guilt, Deftones, etc. Tout cela se retrouve dans ce 
que nous faisons.

Pouvez-vous m’en dire plus sur les paroles et sur 
thématiques ? Avant de commencer à écrire, nous 
avons beaucoup parlé des sujets potentiels et le 
consensus était que nous voulions tous les deux que 
tout soit aussi personnel et intime que possible. De 
la façon, si tout cela provenait d’un véritable lieu de 
souffrance pour nous, les choses nous sembleraient 
sincères lorsque nous les produisons et nous pour-
rions conserver une certaine forme de “valeur” per-
sonnelle au fil des années. Tous nos morceaux sont 
basés sur des expériences que nous avons vécues, 
ou sur des choses que nous essayons de surmonter. 
Les paroles parlent d’elles-mêmes, presque comme 
si on lisait un journal. Comme nous venons d’hori-
zons musicalement très différents et que nous avons 
des “marques sonores” vraiment distinctes, mais 
tous les deux, nous alimentons le projet à partir d’un 
point de souffrance similaire, tout cela s’est naturel-
lement équilibré. 

L’EP est intitulé “MMXX  : Year Zero”, on peut dire 
que cela correspond à la genèse du groupe ? Lorsque 
nous avons pensé à un titre de disque, il était assez 
clair que nous ne pourrions jamais trouver un mot ou 
une “phrase d’accroche” pour décrire ce dont il s’agit 
ou ce que nous apportons dans les chansons. L’ori-
gine de ce groupe est le caractère exceptionnel de 
cette année, une année qui a longtemps été ressentie 
comme une fin jusqu’à ce que nous commencions 
Doodseskader. Nos disques sont censés être à la 
fois une capsule temporelle (sur le plan des paroles) 
et une ligne de temps (sur le plan sonore). Nous 
laisserons paraître chaque année un disque ayant la 
même structure de titre (l’année prochaine sera donc 
“MMXXI : Year One”, etc.) qui correspondra à la ligne 
stylistique de “MMXX : Year Zero”. En plus de ces sor-
ties, il y aura aussi des sorties de single, des colla-
borations avec d’autres artistes, etc. qui auront une 
forme plus libre, mais qui s’inscriront toujours dans 
l’univers de Doodseskader. 

Pouvez-vous m’en dire plus sur la pochette de 
“MMXX  : Year Zero” et qui l’a créée ? Comme la 
musique a des angles différents, nous avons voulu 
ajouter cette touche de fraîcheur et ce mélange de 
styles dans l’imagerie également. Des éléments qui 
nous ont interpellés visuellement et en termes de 
couleurs comme l’acid house, la techno… mélangés 
au format clairement agressif d’un groupe de Metal. 
La mise en page et le design ont été réalisés par Be-
noit Vangeel, qui a immédiatement saisi nos idées et 
les a concrétisées. Toutes les illustrations (vinyle et 
merch) sont de la main de Ruben Derycker, qui nous 
a livré ce travail de gravure détaillé. Et enfin, Stefaan 
Temmerman nous a permis d’être bien représentés 
sur chaque photo.

Vous êtes tous les deux dans des projets différents. 
Comment allez-vous gérer Doodseskader et les 
autres groupes ? Je pense en particulier à Tim qui 
vient de rejoindre Amenra. Notre fidélité envers les 
personnes que nous aimons et avec lesquelles nous 
travaillons ne changera pas. Il est évident qu’il n’y 
aura pas une tonne de spectacles de Doodseskader 



quand Amenra sera en tournée, mais nous sommes 
déjà assez habitués à travailler séparément, alors 
nous continuerons à avancer et à progresser. L’effica-
cité est la clé, comme toujours.

Nous pouvons dire que ces différents projets vous 
ont aidé à fonder Doodseskader sur de bonnes 
bases ? C’est tout à fait vrai. Nous avons tous les 
deux étés ou sommes impliqués dans des groupes 
plus “établis” ainsi que dans des projets très “mar-
ginaux”. Cela se traduit par le fait que nous connais-
sions déjà nos forces et nos faiblesses, ce que nous 
aimions et n’aimions pas en tant que musiciens, et 
que nous avions un certain niveau d’attentes de ce 
que notre production devrait être. Nous avons défi-
nitivement été capables de sauter toute la phase 
d’essais et d’erreurs et de faire immédiatement notre 
propre son.

Avez-vous des souvenirs qui vous ont marqué dans 
votre carrière de musicien ? Il est difficile d’en citer 
un seul, mais nous sommes des gens chanceux. Sig-
fried Burroughs: personnellement, j’aime quand les 
choses deviennent vraiment sauvages et à la limite 
de l’incontrôlable, alors je choisirais ONMENS à Char-
latan pendant les Gentse Feesten 2016. Nous étions 
le dernier spectacle de cette fête annuelle de 10 jours 

dans toute la ville de Gand, et c’est un véritable hon-
neur d’être autorisé à jouer à ce créneau. Les gens 
dansaient, sautaient, volaient partout. Il y avait une 
foule reconnaissante pour laquelle on jouait.  Tim 
De Gieter: Desertfest (à la fois à Anvers et à Londres) 
avec Amenra. Je pense que c’est ce que j’ai ressenti 
au plus haut sommet du bonheur.

Quels sont les projets d’avenir pour Doodseskader ? 
Comment vous sentez-vous par rapport à cette pé-
riode incertaine pour les concerts ? Quel est votre 
avis sur la production en direct ? Nous terminons 
notre deuxième disque ainsi qu’une tonne d’autres 
sorties. En ce qui concerne les concerts, il n’y a pas 
grand-chose que nous puissions faire ou espérer 
dans un avenir proche, mais une fois que tout ce 
gâchis COVID se sera tu, nous serons prêts à vous 
donner l’expérience en direct que nous souhaitons. 
Tout ce que ce confinement nous donne, c’est plus 
de temps pour nous préparer. C’est comme si Rocky 
avait dix étages de plus avant le combat. Les live 
streams sont comme les gens. Certains sont bons, 
d’autres ne devraient même pas exister à la base. 
Nous en faisons un qui s’appelle “ Spiritual Punish-
ment “ le 4 mai, gratuitement.

Photos : Stefaan Temmerman
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Difficile de faire encore preuve d’originalité en 
évoquant Korpiklaani, tant leur rayonnement 
est important au sein du folk metal finlandais. 

Aussi, on se contentera d’apprécier à sa juste va-
leur ce nouvel album, signant un véritable vent de 
changement pour le groupe avec des textes plus 
sombres et une musique plus lourde, le tout don-
nant un résultat paraissant plus mature et macabre. 
Mais que les fans se rassurent  : le mélange de lé-
gendes et de traditions si cher au groupe est bien au 
rendez-vous, même s’il fallait faire sans chanson à 
boire cette fois ! Pour cette interview, c’est Cane le 
guitariste qui a répondu à nos questions. 

Par Ale

Félicitations pour ce nouvel album ! C’est toujours 
un plaisir de retrouver une bonne dose de bon vieux 
folk finlandais. J’ai pu lire que ce nouvel opus était 
prévu comme l’un des plus sérieux et diversifié de 
votre discographie. Comment cela se traduit-il au 
sein de votre musique ? Qu’est-ce que cela signifie 
pour l’album ? Quel était votre état d’esprit pendant 
sa conception ? Merci ! “Bon vieux”, c’est le terme, 
en tout cas si on considère les récits derrière ces 
différents titres. Tuomas Keskimäki, notre parolier, 
était très inspiré par diverses histoires de meurtres 
non résolus s’étant produits en Finlande. Il s’en est 
beaucoup inspiré pour trouver la thématique de l’al-

bum. Nous voulions que la musique soit aussi plus 
impactante et dramatique que sur notre précédente 
production. Le résultat est très varié, mais c’est le 
meilleur moyen de ne pas se limiter en composant.

Pour compléter un peu ma question précédente  : 
comment s’est déroulé l’enregistrement de l’album ? 
Plusieurs groupes récemment interviewés expli-
quaient avoir travaillé via Zoom tout en envoyant des 
fichiers par internet avant de mixer le tout. D’autres 
sont parvenus à se voir avant la pandémie ou pen-
dant l’accalmie en été… Comment ça s’est passé 
pour vous ? C’était difficile ? Tout le processus d’en-
registrement s’est très bien déroulé. Cette fois, nous 
étions plus préparés que jamais avant d’entrer en 
studio. Mais cela veut également dire davantage de 
pratique, d’arrangements et des tas d’autres petites 
choses pour faire en sorte que les chansons soient 
aussi prêtes que nous l’étions ! La seule chose qui 
a vraiment dû être modifiée à cause du Covid, c’est 
le studio, mais ce n’était pas un gros problème. On 
a utilisé le studio privé de Jonne, ainsi que celui du 
producteur Janne Saksa à Hämeenlinna plutôt qu’à 
Petrax où nous avons enregistré nos albums précé-
dents.

Cet album paraît effectivement plus sérieux. On 
n’y retrouve pas de chansons à boire comme “Beer 
Beer” ou “Tequila” ni de références comme avait pu 
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l’être “Ievan Polkka”. C’est juste ? Est-ce que vous 
vouliez que l’album soit plus mature, plus sévère ? 
Plus traditionnel encore que d’habitude peut-être ? 
Les premières démos étaient plus “heavy” et nous 
pensions que ce serait parfait pour de la matière 
nouvelle. Et lorsque Tuomas nous a envoyé ces récits 
meurtriers, cela se mariait en tous points avec le côté 
plus mature des chansons. Cela nous a grandement 
inspirés, notamment pour la pochette qui devait aus-
si être sombre et inquiétante. Vaari arborant un cou-
teau ensanglanté avec cette apparence sinistre était 
tout simplement parfait. Bien que ces thématiques 
dominent l’album, nous avons quand même gardé 
deux chansons plus festives et vantant la boisson… 
“Pidot” et “Huolettomat” ! 

Même les titres moins festifs que d’habitude restent 
entraînants et très énergiques. Ils donnent toujours 
envie de bouger ! Était-ce là une façon de garder le 
tout léger malgré les thématiques macabres ? Une 
façon de garder la touche “Korpiklaani” ? Je pense 
que c’est quelque chose d’assez naturel qui provient 
vraiment de la typicité du son de notre groupe.

En tant que grand fan de Judas Priest, cela m’a fait 
sourire de lire que “Verikoira” s’est inspiré de leur lé-
gendaire titre “Painkiller”. Même la durée y fait pen-
ser, avec près de six minutes ! C’est très certaine-
ment l’un des morceaux les plus pêchus de l’album. 
Bien que vous ayez toujours arboré fièrement vos 
influences heavy metal, qu’est-ce qui vous a motivé 
à rendre un tel hommage ? Mes condoléances aux 
cordes vocales de Jonne en tout cas ! La chanson 
trouve son épine dorsale dans la batterie de Samu-
li. Elle est géniale sur ce titre ! Peut-être que c’est ce 
qui nous a poussés vers cette ambiance “Painkiller”. 
Après, nous sommes fans de Judas Priest depuis 
presque 40 ans maintenant, donc c’était peut-être le 
bon moment pour le faire tout simplement. Espérons 
en tout cas que Jylhä serait le “Painkiller” de Kor-
piklaani !

Ce n’est pas la seule référence que vous avez insé-
rée au sein de cet album très riche. Des notes de 
reggae apparaissent sur “Leväluhta” par exemple. 
Comment une idée aussi follement géniale vous est 
apparue ? La chanson est assez légère, avec un fee-
ling très aérien, donc nous pensions que rajouter une 
rythmique typée reggae conviendrait parfaitement. 
Quand le refrain revient de manière rapide et directe, 
cela donne un joli contraste. 

Le clip pour ce titre donne des envies de voyages, 
d’autant plus en ces temps de confinement. Mais 
puisque je ne parle pas finnois, j’admets avoir du 
mal à comprendre ce qu’il s’y passe… Que raconte 
la vidéo par rapport à la chanson ? La chanson parle 
d’une source appelée “Leväluhta”, située à Isokyrö 
en Finlande. Des restes de plusieurs centaines de 
cadavres datant du Moyen-Âge y ont été retrouvés, 
et personne ne sait dire pourquoi. Le narrateur de la 
chanson est l’un de ces défunts, flottant au gré de 
l’eau limpide comme hors du temps. La vidéo va plus 
loin en imaginant l’histoire d’un homme cherchant sa 

femme décédée depuis des années. 

Dernière question à propos des particularités de 
l’album, mais j’ai également appris que Jack Gibson 
d’Exodus vous a rejoint pour la partie jouée au banjo. 
Comment en êtes-vous venu à collaborer ? Disons 
qu’il n’est pas exactement connu pour jouer de la folk 
habituellement… Nous sommes des amis de longue 
date d’Exodus, à force de tourner ensemble. En fé-
vrier dernier, ils étaient en Finlande et nous sommes 
allés les voir dans le but de proposer une éventuelle 
collaboration. On avait entendu parler du groupe Cof-
fin Hunter de Jack, ainsi que de son intérêt pour le 
banjo. Du coup, on pensait qu’il serait parfait pour 
jouer le passage au banjo sur “Pidot”.

Vous en avez déjà parlé, mais pour le public ne par-
lant pas finnois ce sera sans doute moins évident : 
vos thématiques ont beaucoup évolué sur cet album. 
En fait, c’est même un mélange de vieux et de neuf, 
tout en ayant cette impression de voyager dans un 
autre monde, plus ancien. Vous pourriez détailler un 
peu plus ces histoires reprises dans “Jylhä” ? Disons 
que c’est un cocktail de folklore et d’histoires vraies. 
Par exemple Kiuru parle d’un meurtre non élucidé 
ayant eu lieu au cours des années 1950. Deux jeunes 
femmes avaient été tuées sur un emplacement de 
camping, puis leur corps caché dans une tombe im-
provisée dans les marais. Le titre “Mylly” représente 
davantage ce côté folklore justement. C’est l’histoire 
d’un homme se rendant au moulin. Sur le chemin, il 
rencontre le diable. Mais alors qu’il disparait, l’indivi-
du se souvient d’une légende notifiant que le diable 
vivrait dans un moulin. Il va dès lors apprendre à 
surpasser ses peurs et une fois arrivé sur place, il 
parvient enfin à vivre en paix tant avec son passé 
qu’avec le présent. C’est un récit traduisant que cer-
taines histoires demeurent à travers les âges et qu’il 
faut pouvoir les accepter. 

Vous avez justement sorti la vidéo de “Mylly” ré-
cemment, et on dirait presque une suite à “Levälu-
hta”. On peut y voir Vaati, voyageant et rencontrant 
divers personnages, notamment cet homme étrange 
qui semble lui proposer divers objets… Le diable que 
vous évoquiez ? Est-ce que le clip raconte quelque 
chose d’autre, comme la promotion d’une vie plus 
simple, plus traditionnelle et plus humble ? Ou est-
ce que je suis à côté de la plaque ? Le clip de “Mylly” 
relate effectivement l’épopée de cette personne en 
route pour le moulin avec son dernier sac de grains. 
L’homme qui fume en proposant des objets est bien 
le diable, oui. Il essaye de le corrompre en s’atta-
quant à ses faiblesses afin de lui voler ses dernières 
ressources. Mais l’homme parvient à rester fort et il 
obtient la farine qu’il était venu chercher au moulin 
à la toute fin de la vidéo. Pour cet album, on voulait 
garder une certaine connexion entre chacun des cinq 
clips prévus. On met donc en scène ce même person-
nage au sein des cinq vidéos, et c’est quelque chose 
que nous n’avions pas fait auparavant.

Ce n’est pas la première fois que le groupe subit 
une modification de sa composition. Vous parliez 
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du travail de Samuli Mikkonen plus tôt. Comment 
s’est présentée l’expérience d’enregistrement avec 
lui ? Est-ce qu’il a apporté beaucoup dans votre fa-
çon d’enregistrer et/ou de produire de la musique ? 
Samuli est un excellent batteur et c’est facile de bos-
ser avec lui. Il apporte beaucoup d’idées et d’énergie 
sur ces nouveaux titres. Par exemple “Verikoira” dont 
j’ai parlé plus haut. Il a travaillé très intimement avec 
Jonne pendant la phase de démo, puisqu’ils vivent 
dans la même ville, et il pouvait ainsi modifier aisé-
ment les parties jouées à la batterie. C’était un sa-
cré changement étant donné que Jonne utilisait une 
boîte à rythmes auparavant.

Juste deux mots au sujet de la pochette de l’album : 
vous mentionniez son ton lugubre, mais c’est sur-
tout le retour de Vaari ! On retrouve un artwork plus 
classique, plus “Korpiklaani”, avec la nature englo-
bant une bonne partie du cadre. Enfin… Ce qu’il en 
reste ! Je suppose que cela fait partie de l’ambiance 
que vous vouliez dégager  : un album plus sombre 
traduit par des arbres morts, un soleil couchant et le 
couteau dans la main de Vaari… J’ai tout bon ? Oui, 
Vaari est de retour ! Enfin… Il n’est jamais vraiment 
parti en vérité. Le dernier album nous montrait sim-
plement la scène de son point de vue, ce qui explique 
qu’on ne pouvait pas le voir. Mais en soi oui c’est ça, 
ainsi que ce que j’ai précisé au-dessus : la cover de 
l’album devait suivre le thème général.

Même si le vaccin laisse croire que nous sommes 
plus près de la fin que du début, la question continue 
de se poser… Comment la pandémie vous impacte-
t-elle ? Comment comptez-vous promouvoir l’al-
bum sans avoir la possibilité de partir en tournée ? 
On va sortir les cinq singles accompagnés de leurs 
clips vidéo pour piloter la sortie de l’album, tout en 
utilisant les médias sociaux à notre avantage. On ne 
peut malheureusement pas faire beaucoup plus sans 

se produire en 
concert.

Malgré tout, 
Jonne Järvelä 
mentionne à 
quel point il est 
fier que votre 
“présence soit 
capable de 
transporter les 
gens vers un 
monde meilleur, 
se débarrassant 
de tous les tra-
cas terrestres”, 
tout en se ré-
férant à la pé-
riode bardée de 
défis que l’on 
traverse. Est-
ce un sentiment 
que vous parta-
gez tous ? Vous 
pensez que la 

musique vous aurez aidé, vous et vos fans, pen-
dant cette pandémie ? Oui, je le crois vraiment. La 
musique possède ce pouvoir. Nous entendons ces 
histoires constamment à propos de personnes ayant 
surmonté des moments difficiles de leur vie en écou-
tant de la musique. Je ne songe pas que la pandémie 
y change quoi que ce soit.

Question un peu bête, mais qu’est-ce qui explique le 
succès et le nombre de groupes de folk finlandais ? 
En plus de Korpiklaani bien sûr, on peut parler de Tu-
risas, Finntroll, Ensiferum… Une grande famille en 
somme ! Est-ce que votre pays à un lien particulier 
avec ce genre ? Je ne sais pas. Vous pourriez peut-
être trouver la réponse dans le livre “Folk Metal Big 
Five” de Markus Laakso sorti l’année dernière. Nous 
y abordons notamment nos débuts et ce qui nous a 
inspirés. Mais il n’y a pas une seule bonne réponse, 
c’est pourquoi je ne peux m’exprimer pour les autres. 
Disons qu’en Finlande, la musique traditionnelle est 
une grande influence pour tous les musiciens, et le 
reste de la musique en général.

Dernière question concernant votre expérience sur 
le sol belge, puisqu’on vous y a vu plusieurs fois 
déjà. Au Trix, à l’Alcatraz… Et cinq fois au Graspop 
quand même ! Que pensez-vous du public belge ? 
Est-ce qu’on peut s’attendre à vous revoir bien-
tôt ? Avez-vous un mot à dire aux fans ? Jouer en 
Belgique est un véritable plaisir pour nous depuis le 
début. Le public y est toujours incroyable ! Je ne suis 
pas sûr que nous pourrons revenir tout de suite, mais 
nous reviendrons dès que possible. Vous nous man-
quez déjà ! Gardez tous le cap et faites attention. Des 
moments plus positifs nous attendent. En espérant 
vous revoir bientôt ! 

Photos : Peero Lakanen
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Le Black médiéval poursuit son cheminement 
grâce à la véritable passion des artistes qui le 
portent avec dévouement, fierté et sérieux. Les 

membres de Darkenhöld correspondent véritable-
ment à cet esprit et parviennent à captiver tout au-
diteur qui se donnera la peine de plonger dans leur 
œuvre. De surcroît, ces artistes restent humbles 
et authentiques dans la démarche. Outre un album 
fortement apprécié par la critique spécialisée, c’est 
un véritable plaisir que de vous faire découvrir les 
éclairages des deux chevilles ouvrières de l’entité 
d’un autre siècle. Non seulement ils ressentent les 
vieilles pierres, mais ils le font aussi parler.

Par Morbid Domi

Vous voilà déjà sur le chemin depuis près de 12 ans 
avec la sortie d’un 5e opus. Quel est votre secret pour 
maintenir une si bonne alchimie entre vous ? Aldéba-
ran: Je pense que les rôles dans le groupe ont été at-
tribués assez rapidement dès la formation du projet 
Darkenhöld, chacun sait ce qu’il peut apporter pour le 
groupe. Cela a simplifié le fonctionnement et empê-
ché des frustrations. Il y a peut-être une cohérence 
au fil des albums, car la formule alchimique n’a pas 
beaucoup évolué depuis 2008, s’il y a des approches 
sensiblement différentes suivant les albums il y a 
aussi une certaine continuité dans les motivations 

premières du groupe qui elles restent les mêmes.

Avec recul, quel bilan pouvez-vous tirer de votre 
carrière ? In extenso, quel est pour chacun de vous 
le meilleur souvenir autour de l’égrégore que vous 
formez  ? Aldébaran: J’en retiens énormément d’ef-
forts pour soutenir une flamme des temps anciens, 
une passion, un dévouement qui a duré 12 ans  ! 
Notre concert à la Temple Stage du Hellfest était un 
excellent moment. Cervantes: Étant donné que nous 
sommes un groupe underground qui joue un Black 
Metal qui n’est pas à la mode et que nous n’avons 
jamais dévié de notre esprit, ni tenté d’embrasser des 
courants en vogue pour obtenir plus de succès, j’es-
time que nous n’avons pas à rougir de notre carrière. 
Nous avons pu sortir cinq albums à ce jour, tous bien 
accueillis, et nos efforts, sacrifices et investisse-
ments personnels ont finalement pu nous permettre 
de fouler la scène du Hellfest en 2018, dix ans après 
les débuts du groupe. Ça reste à ce jour mon souve-
nir le plus fort, quelque chose d’inoubliable.

Sur l’ensemble de vos compositions, quel serait à 
chacun votre plus grande fierté au niveau de votre 
belle discographie  ? Aldébaran: Je pourrais retenir 
“Citadel of Obsidian Slumber” de A Passage to the 
Towers, “Castle Ruins Anthem” d’Echoes from the 
Stone Keeper, “Le Castellas du Moine Brigand” de 
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Castellum, “Présence des Orbes” de Memoria Syl-
varum et “Mystique de la Vouivre” d’Arcanes & Sor-
tilèges. Cervantes: C’est amusant de voir que nous 
avons des affinités différentes avec nos morceaux, 
ce qui prouve aussi que notre musique a avant tout à 
voir avec l’atmosphère et l’émotion. Je citerais pour 
ma part “Ghouls and the tower” et “Crimson legions” 
de A Passage to the Towers, “March of the sylvan 
beasts” et “Nightfall and the fire doom” d’Echoes from 
the Stone Keeper, “Strongholds eternal rivalry” et “Le 
souffle des vieilles pierres” de Castellum, “Sous la 
voûte de chênes” et “Présence des Orbes” de Memo-
ria Sylvarum et enfin “Mystique de la Vouivre” et “L’ost 
de la forteresse” de notre nouvel album, “Arcanes & 
Sortilèges”.

Vous collaborez avec LADLO depuis votre split avec 
Griffon, quel bilan pouvez-vous tirer de ce lien ?  
Aldébaran: J’ai trouvé une ferveur et un dynamisme 
chez l’équipe LADLO pour soutenir ses groupes et 
cela de manière bénévole, un fonctionnement colla-
boratif, et une approche innovante, ainsi que pas mal 
de merchandising pour les groupes. Cervantes: Nous 
sommes ravis de bosser avec des gens motivés, im-
pliqués, réactifs et pleins d’enthousiasme, animés 
d’un bel esprit de camaraderie. Nous espérons que 
cette collaboration sera productive pour le label et 
notre groupe.

Vous êtes certainement conscients d’être devenus 
de véritables références en matière de Black mé-
diéval et lorsque vous vous êtes lancés dans cette 
aventure, quelles étaient vos propres références et 
vos véritables coups de cœur  jadis ? Aldébaran: 
L’idée était de perpétuer une certaine forme de black 
métal médiéval que l’on pouvait retrouver chez les 
premiers Satyricon, Dimmu Borgir, Troll, Abigor, Seth, 
Sacramentum, Emperor, Gehenna, Godkiller, Walla-
chia, Summoning, Ancient. Bien sûr, l’idée était de 
garder une approche personnelle et de porter le pro-
jet possible au plus près de l’excellence. Cervantes: 
Merci pour le compliment, mais nous restons très 
humbles par rapport à Darkenhöld, et nous sommes 
toujours ravis de rencontrer de nouveaux fans. Nous 
verrons si l’avenir nous consacre comme un groupe 
qui aura compté dans cette niche stylistique. En tout 
cas, nous serions fiers d’être considérés ainsi. Quant 
à nos groupes de coeur, je reprendrais l’intégralité 
de la liste d’Aldébaran et j’y ajouterais personnelle-
ment Diabolical Masquerade, Dissection, Bal Sagoth, 
Cradle of Filth, le premier Golden Dawn, Immortal, 
Arcturus, le Marduk des 90’s, les débuts d’Hecate En-
throned....

N’avez-vous jamais connu de périodes où l’ins-
piration semblait vous faire défaut  ? Si oui, 
comment avez-vous dépassé cet écueil  ?  
Aldébaran: Bien sûr il y a des moments un peu plus 
inspirés que d’autres, mais avec Darkenhöld la mu-
sique a été conçue avec une certaine constance, il n’y 
a pas eu de grandes périodes d’inspiration au détri-
ment d’autres. C’est un patient collectage d’idées qui 
viennent au fur et à mesure sur des périodes assez 
longues.

Votre véritable passion pour le Moyen-âge semble 
ne pas s’estomper et par-delà, à la lecture des pa-
roles de votre remarquable nouvel album, on sent 
une véritable connaissance du sujet, dépassant de 
loin, la simple référence historique. C’est un peu 
comme une véritable spiritualité en vous. Pou-
vez-vous nous nous en dire un peu plus sur ce qui 
vous anime ainsi que sur votre parolier ? Aldébaran: 
Je ne suis pas sûr que l’on pourrait se prétendre éru-
dits en la matière, c’est plutôt un intérêt qui se ma-
nifeste au gré de certaines lectures ou visionnages 
de vidéos, mais nous ne sommes pas doctorants en 
Histoire médiévale pour autant, c’est juste un goût 
particulier pour cette période et pour ce qui s’y rap-
porte. Cervantes: Oui, plus que d’érudition, je parlerais 
également d’un intérêt ouvert pour cette période jon-
chée de clichés et de lectures faussées. Notre bas-
siste Aleevok, également à la tête du projet Belore, 
pratique lui le combat médiéval. Mais dans le cadre 
du groupe, c’est davantage un esprit « fantastique » 
et imaginaire qui prévaut, même si tous nos albums 
sont ancrés dans un univers qui renvoie aux codes 
et avatars du Moyen-âge. Il se trouve que nous ado-
rons respirer le souffle des vieilles pierres, visiter des 
châteaux forts, marcher au milieu des ruines médié-
vales qui ont conservé en elles les récits de siècles 
d’histoire.

Vos odes au monde médiéval et à ses châteaux 
constituent une forme de transmission. Y a-t-il un 
lieu spécifique qui vous marque  ? Si oui lequel et 
pourquoi selon vous ? Aldébaran: Il y a quelques lieux 
dans notre secteur qui rappellent les temps anciens 
(châteaux, tours, forêts) qui ont survécu aux siècles 
et ont été conservés. Il est intéressant de les aper-
cevoir encore nous contemplant dans nos activités 
éphémères. Cervantes: Oui, une tour et un château 
en particulier sont importants dans l’histoire de 
Darkenhöld et sont au coeur de deux morceaux de 
Castellum  : “Le castellas du moine brigand” et “Le 
souffle des vieilles pierres”. Ce sont des lieux emblé-
matiques pour nous. Notre région nous inspire, mais 
nous prélevons aussi des atmosphères et sensations 
au fil de nos balades et voyages.  

Y aurait-il un rêve que vous souhaitez accomplir 
avec Darkenhöld, et si oui, lequel ? Aldébaran: Par-
tager la scène avec Darkthrone  ! Cervantes: Jouer 
davantage en festival et s’inscrire durablement dans 
l’histoire du Black Metal français.

Quel message avez-vous envie de donner à nos lec-
teurs ? Aldébaran: J’espère qu’ils prendront la peine 
se pencher sur ‘Arcanes & Sortilèges’ ainsi que sur 
le reste de la discographie Darkenhöldienne. Bonne 
écoute ! Cervantes: Merci d’avoir lu cette interview et 
de soutenir le groupe. Darkenhöld compte un certain 
nombre de fans des premières heures du groupe, fi-
dèles à sa bannière, et nous espérons que cette in-
terview et la sortie de notre nouvel album amèneront 
de nouveaux auditeurs à s’intéresser à notre groupe.

Photo : D.R.
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As A New Revolt, c’est un duo français explosif 
fusionnant les genres entre Metal, Rock et Hip 
Hop et bien plus encore!  Manu & Julien nous 

en dit davantage sur le groupe et la sortie de leur 
nouvel EP “FARES”.

Par Alice

Pour commencer, est-ce que vous présentez As A 
New Revolt ? Comme l’histoire du groupe a débuté ? 
Le groupe se compose de Manu au chant et au ma-
chines et de Julien à la batterie. On se tournait autour 
depuis quelques années, on jouait dans des groupes 
de potes mais jamais ensemble, un jour, on a eu un 
déclic et ça s’est fait naturellement car on avait en-
vie de faire la même chose musicalement. Je pense 
qu’au fond de nous on a toujours su qu’on jouerait en-
semble en fait, il y a trop d’atome musicaux similaire 
entre nous et c’est tout simplement qu’on a créé As 
A New Revolt.

Comment sentez-vous à l’approche de la sortie de 
votre nouvel EP “FARES” avec le contexte actuel ? 

On est hyper content d’enfin sortir cet EP ! Cela a pris 
un peu de retard avec la situation actuelle cependant 
cela prend encore plus de sens dans ce chaos. Tu es 
toujours ravi quand tu sors des nouveaux morceaux, 
c’est très angoissant car tu ne sais jamais comment 
ils vont être accueillis.

Est-ce que vous pouvez m’en dire davantage sur le 
processus de composition de “FARES” ? C’est un 
véritable travail collaboratif entre vous deux et un 
partage entre vos diverses influences ? Manu: C’est 
un vrai travail collaboratif sinon on ne se présenterai 
pas comme un groupe à part entière. Le fait d’être un 
duo c’est vraiment un équilibre dans lequel on se sent 
bien et avec lequel on est en phase tous les deux. Ju-
lien: Exactement, on se connaît depuis longtemps, on 
a quasiment les mêmes influences et on s’échange 
constamment des morceaux et des sons. Manu crée 
la base dans son studio, puis il m’envoie les fichiers, 
je travaille dessus dans mon local derrière ma batte-
rie et ensuite on travaille tout ça ensemble dans le 
local. Manu: Une partie de “FARES” a été composé en 
live juste avant que toutes les galères sanitaires ar-
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rivent ... Je trouve que cet EP transpire.

Il y a quelques années, vous êtes passés d’un groupe 
composé de cinq personnes à un duo : comment 
expliquez-vous ce changement ? Est-ce que cela a 
changé votre façon de composer et de jouer en live ? 
Julien: On arrivait plus à avancer à cinq, il y avait trop 
d’envie différentes et on s’est retrouvés tous les deux 
à aller dans la même direction. Cela a changé car il y 
a fallu prendre toute la place à deux sur scène mais 
on a tout de suite adhéré à la formule du duo en live. 
Manu: C’est la vie des groupes, ça va ça vient, cela 
a toujours été comme ça quand tu joues en groupe 
avec d’autres membres et surtout quand on est nom-
breux ! Comme là dit Julien, on n’avait plus vraiment 
grand-chose à se dire dans une formule à cinq. Mais 
surtout, les goûts n’étaient plus les mêmes et tout 
naturellement Julien et moi on est restés ensemble.

Vous avez des influences très diverses. Comme 
vous dériverais le son de votre EP “FARES” ? C’est 
un mix entre Hip-Hop, Hardcore, Électro et musiques 
ethniques. C’est un mélange de toutes nos influences 
et vous imaginez comme elles sont variées.  

Est-ce qu’on peut affirmer que vous avez osé explo-
rer davantage d’éléments avec cet EP et que vous 
avez une envie qui est de casser les codes ? Tout à 
fait, on adore explorer et casser les codes ! On a es-
sayé d’aller encore plus loin avec cet EP et d’ailleurs 
on ne compte pas s’arrêter là. C’est trop important 
pour nous, on aime trop d’éléments et on voudrait 
qu’ils cohabitent ensembles.

Est-ce que vous cherchez toujours votre son et 
de nouvelles facettes à exploiter pour des futures 
compositions ? Oui, on est constamment dans la re-
cherche, on découvre toujours des nouveaux artistes 
et des sons qui nous inspire constamment. Je pense 
que tu n’as pas le choix si tu veux progresser, évoluer 
et grandir.

Avec cette musique diversifiée, j’imagine vous 
avez beaucoup d’influences et d’inspirations musi-
cales  : pouvez-vous les citer ? Ne nous provoquez 
pas ! (Rires) Voici quelques exemples : Deftones, Re-
fused, At The Drive In, Will Haven, Asian Dub Founda-
tion, Massive Attack, Aesop Rock, Bob Marley, Rage 
Against the Machine, Red Hot Chili Peppers, DJ Sha-
dow, DJ krush, Prodigy, Denzel Curry, Asap Rocky et 
toutes musiques du monde surtout l’Afrique (Nord, 
Centre et sud).

Que signifie le titre de votre EP “FARES” ? Julien: 
C’est le nom de famille d’une connaissance, on a 
pensé à lui durant l’enregistrement de l’EP et on trou-
vait que ça sonnait bien. Manu: On n’a pas arrêté de 
le croiser pendant cette période d’enregistrement, 
c’est une personne que nous n’avions pas vu depuis 
quinze ans au moins et on a pris ça comme un signe. 

Votre objectif est d’exprimer votre désaccord envers 
la société et de réveiller les consciences. Quels sont 
les sujets évoqués sur cet EP ? Les événements de 

l’année 2020 vous ont inspirés dans l’écriture des 
paroles ? Manu: Il y a tellement de sujets ... Le pa-
triarcat décomplexé, la manif pour tous, les égos sur-
dimensionnés et ingérable des personnes qui sont 
sensés nous gouverner et donner l’exemple à une na-
tion. Notre morceau “Kanuni” est un peu à part, c’est 
un sujet très passionnant qui parle du “Kanun” qui 
est censé être interdit et maintenant c’est une sorte 
de vendetta pratiqué dans certains de L’Est comme 
l’Albani., c’est la vengeance par le sang. Les histoires 
autour de ce sujet sont terriblement passionnantes. 

Quels sont les sujets qui vous tiennent à cœur à ex-
primer dans vos paroles ? Julien: Toutes les actions 
dénuées d’humanisme est un sujet ! 

Votre discographie se focalise sur la sortie d’EP : 
pourquoi privilégiez-vous ce format ? Manu: Faire 
un album ce n’est pas tout à fait le même travail. On 
voulait sortir une petite chose en attendant un nouvel 
album, une suite à “TXRX” et une l’évolution de notre 
musique ... Et puis en même temps on s’est pris le 
COVID19 en pleine face ... Et là tout est devenu un 
peu plus compliqué. Julien: Aujourd’hui les gens 
n’écoutent plus de la musique de la même façon et 
pour le style qu’on fait on trouvait ça intéressant le 
format EP.

Est-ce que vous m’en dire davantage sur la pochette 
de l’EP et qui l’a réalisé ? C’est Pascale Cholette qui 
la réalisé et tout le monde peut y trouver sa propre 
interprétation. S’il y a un message ça pourrait être le 
manque de liberté d’expression et d’exploration des 
sens de notre humanité à notre époque.

Vous avez joué au Hellfest en 2019 : quels souvenirs 
en gardez-vous ? Avez-vous d’autres souvenirs de 
concerts ou festivals qui vous ont marqués ? C’était 
sensationnel  ! On l’appréhendait un peu avec notre 
musique “étrange” mais on a été très bien reçu par le 
public ! C’était vraiment génial, le Hellfest c’est vrai-
ment fou, il faut le voir et le vivre. Absolument tous 
les concerts et les festivals nous remplissent de 
bonnes vibrations.

Comment envisagez-vous cette situation incertaine 
pour les concerts ? Vous allez donner un live strea-
ming prochainement : quel est votre avis cette al-
ternative afin de pouvoir faire des lives ? On attend 
bien sagement pour remonter sur scène mais c’est 
très long ... Les streams c’est intéressant mais claire-
ment moins bien que les vrais concerts. Le live c’est 
un échange d’énergie comme une communion, notre 
musique a besoin du public et nous nous avons be-
soin du public ! 

Pour finir, quels sont les futurs plans pour As A 
New Revolt ? Work, Work, Work and Play, Play, Play. 
Actuellement nos plans ce sont des nouveaux mor-
ceaux, un clip et des vidéos live et puis un maximum 
de concert dès que ça va reprendre.

Photo : Sofiane Houir Alami
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Asphyx, mastodonte de la scène death metal, 
existe depuis maintenant quatre décennies et 
a manifestement encore beaucoup de créa-

tivité à exprimer comme le prouve le nouvel opus. 
Martin van Drunen, son charismatique et sympa-
thique chanteur, nous fait découvrir cet album, nous 
donne un aperçu des textes, et partage avec nous sa 
vision de l’évolution de la scène musicale depuis les 
années 90.

Par Sach

Salut Martin, la première question concerne la ge-
nèse de l’album  : aviez-vous prévu de le faire en 
ce moment ou est-ce le confinement qui vous y a 
poussé ? Disons que cela a accéléré le processus. 
Nous avions bien prévu de le finir en 2020 pour une 
sortie au plus tard en 2021. Donc quand les concerts 
ont été annulés et que le confinement est arrivé, nous 
avons décidé d’entrer en studio pour achever l’enre-
gistrement, ce qui a permis de finaliser l’album plus 
rapidement. Quelque chose de négatif devient par-
fois quelque chose de positif ; la situation est, bien 
sûr, très mauvaise, mais beaucoup d’albums sont 
produits et sortis, ce qui est une bonne chose pour 
les fans.

C’est vrai. Est-ce que cette situation a eu un im-
pact sur le processus de composition ou sur votre 
état d’esprit pendant l’enregistrement ? Cela a eu 
un peu d’impact, oui. C’était assez étrange d’être 
en studio avec les mesures de protection en place. 
Nous sommes peut-être des rebelles, mais nous ne 
sommes pas des idiots qui jouent avec la santé des 
autres. Donc nous respections les mesures de dis-
tanciation au studio et c’était bizarre. Normalement, 
nous nous faisons des accolades quand nous nous 

rejoignons dans le studio et là, chacun avait un visage 
un peu triste. Ce n’est pas censé être ainsi quand on 
enregistre. Heureusement, notre humeur devenait 
immédiatement meilleure quand nous commencions 
à jouer. Cela dit, la situation n’a pas eu d’impact sur 
l’écriture et l’enregistrement, juste sur notre état d’es-
prit.

Parlons du titre, l’image qui en découle est très 
forte, on s’imagine bien cette créature fonçant sur 
l’humanité, apportant mort et destruction. Yeah, fan-
tastique ! Tu dis avec des mots, ce que je cherchais 
à obtenir avec ce titre. J’aime jouer avec les mots, tu 
sais. Je voulais le mot “necrosis”, qui signifie “mort” 
en grec ancien, car tous nos titres d’albums depuis 
2007 contiennent le mot “death” et je l’ai combiné 
avec “rhinocéros”. Si cet animal te charge, tu feras 
mieux de t’écarter, car il peut être vraiment destructif. 
Les gars l’ont approuvé comme titre de travail et puis 
il est finalement resté.

La chanson éponyme sonne d’ailleurs vraiment apo-
calyptique. Yeah! C’était l’intention. Le “Necroceros” 
représente une entité autocréée de fantastique/
science-fiction qui consume l’univers. Je raconte 
dans la chanson qu’elle rencontre une autre race 
qui peut la dompter, mais elle arrive à s’échapper et 
consomme tout ce qu’elle peut. Et il n’y a absolument 
rien que nous, en tant que civilisation sur Terre, pou-
vons faire contre elle. C’est donc très apocalyptique.

Qu’en est-il des autres textes, sont-ils liés à ce 
thème ? Non, non, la chanson éponyme est la seule 
en lien avec le titre de l’album. Les autres chansons 
sont indépendantes et abordent des sujets diffé-
rents. Quelques-unes sont au sujet de la guerre. 
D’autres traitent de l’Histoire moderne. “Three Years 
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of Famine”, par exemple, parle cette énorme famine 
sous Mao en Chine lors de la mise en place du “Grand 
bond en avant” qui entraîna la mort misérable de qua-
rante à quarante-cinq millions de Chinois (ndlr  : cet 
évènement a eu lieu de, environ, 1959 à 1961 et est 
officiellement nommé “trois ans de difficulté” par le 
gouvernement chinois). C’est l’une des plus grandes 
tragédies créées par l’homme et cela m’a captivé. Ce 
sujet est assez marquant comparé au reste de l’al-
bum, car il est très triste. “In Blazing Ocean” est éga-
lement triste puisqu’elle parle d’un fait de guerre : le 
texte est du point de vue de l’équipage d’un bateau 
pétrolier qui se fait torpiller en tentant de passer le 
blocus allemand pour apporter du pétrole en Angle-
terre pendant la Seconde Guerre mondiale. Peu le 
savent, mais environ vingt mille marins sont morts 
dans des attaques de sous-marins en tentant de ravi-
tailler l’Angleterre. Ils sont un peu les oubliés de l’His-
toire, il y a beaucoup d’écrits à la gloire des sous-ma-
rins, mais peu sur eux, car mourir d’une attaque de 
sous-marin n’a rien de très glorieux. Je voulais donc 
rendre hommage à ces braves hommes. Il y a aus-
si dans l’album une chanson avec un sujet plus fun, 
“Botox Explosion” qui se moque des gens qui veulent 
améliorer leur beauté extérieure pour un rendu final 
pire qu’avant. Je voulais faire une parodie de tout ça 
en parlant de quelqu’un dont l’opération rate complè-

tement et se réveille ressemblant au rejeton de Fran-
kenstein et doit vivre avec cela.

Puisque tu mentionnes cette chanson, j’ai l’impres-
sion qu’elle a une touche punk/hardcore… Oh, c’est 
bien possible, en effet.

… alors que la chanson “The Sole Cure is Death” est 
très death quant à “Necroceros” elle est apocalyp-
tique. En fait, chaque chanson de l’album a vraiment 
sa propre atmosphère, sa propre identité. Ce qui est 
génial à l’écoute. Était-ce quelque chose de prévu ? 
Non non, nous nous sommes rendu compte de cela 
après coup quand nous avons dû faire le track listing. 
Et je dois dire que c’est l’album avec le plus de varié-
tés dans les chansons que nous avons fait jusqu’à 
présent. Donc je suis entièrement d’accord avec toi. 
Et ce n’était absolument pas recherché, car nous 
composons et écrivons des chansons de façon na-
turelle, prenant les choses comme elles viennent. Et 
c’est le résultat. Je donne mes compliments à Paul et 
les gars pour avoir réussi une telle diversité. J’appré-
cie vraiment que tu me dises cela, c’est très plaisant 
à entendre ! Que demander plus ?

Les trois derniers albums ont été mixés par Dan 
Swäno puis vous avez décidé de changer pour Se-
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bastian “Seeb” Levermann. Pourquoi cela ? C’était 
un peu du hasard. Nous savions avant de commen-
cer à composer que nous voulions changer de pro-
ducteur pour le prochain album. Non pas que nous 
soyons mécontents avec Dan, au contraire, il a fait 
un travail fantastique sur tous les albums, c’est un 
bon pote, et travailler avec lui est super. Nous avons 
réalisé que tous les groupes de notre style musical 
produisent avec Dan, et nous avons ressenti le be-
soin d’injecter quelque chose de neuf et différent. 
Nous avons donc envoyé un morceau (“Mount Skull”, 
car cette chanson a des passages death et doom) à 
quelques personnes que nous avions en tête en leur 
demandant de nous surprendre. Et tout le monde 
nous a rendu des mix excellents, où chacun avait sa 
propre interprétation de comment nous devions son-
ner, et c’est le mix de Seeb qui nous a le plus mar-
qué. Nous avons donc décidé de tenter le coup avec 
lui et le résultat est bien meilleur que ce à quoi nous 
nous attendions. Sa patience, sa passion et son en-
thousiasme ont fait que cela a super bien marché. 
Je pense que cela peut s’entendre sur l’album, nous 
avons tous pris beaucoup de plaisir, et pour lui c’était 
un vieux rêve de produire un album dans le style 
death metal (il officie principalement dans le power 
metal) et il a tout donné. Je suis très content avec le 
résultat final.

En effet, l’album sonne moderne, mais pas négati-
vement comme tellement de productions récentes 
très froides, et la production a un bon équilibre entre 
la qualité du son moderne et la… chaleur… je ne sais 
pas bien comment décrire, du old school. Yeah, je 
vois ce que tu veux dire. L’album ne sonne pas trop 
clinique, oui. Et je pense que cela à voir avec le fait 
qu’il (ndlr: Sebastian Levermann) vienne du genre 
power metal, qui est un style traditionnel de metal 
où les guitares sonnent comme dans les premiers 
temps du heavy metal. Et il a fait un bon boulot avec 
Alwin et Paul pour trouver notre sonorité via son mix. 
Et donc, comme tu dis, l’album sonne moderne tout 
en gardant une chaleur, une âme.

La scène metal a beaucoup changé, et voilà environ 
trente ans que tu es dedans. Quel est, de ton point 
de vue, ce qui a le plus changé dans cette scène et 
dans cette musique depuis les années  90 quand 
vous avez commencé ? Hmmm… Clairement, la quan-
tité énorme de groupes et de festivals, de maisons de 
disque et de sorties, c’est totalement dingue ! Et cha-
cun veut avoir son propre coin qui lui appartient et 
avoir sa propre définition de style… je veux dire, la dif-
férence est claire entre du heavy metal traditionnel et 
le death metal que nous jouons, mais est-ce néces-
saire de se définir comme du depressive pagan black 
ou autre ? Est-ce que ces définitions sont vraiment 
nécessaires ? Certains disent que oui, peut-être que 
je deviens vieux. Je pense parfois que plus tu vieillis, 
plus tu deviens conservateur. (Rires) Mais la bonne 
chose, avec cette multitude de groupes, est que les 
festivals peuvent se spécialiser sur un genre et avoir 
un line-up complet à offrir au public. Chacun peut y 
trouver son compte. C’est, je pense, l’un des change-
ments les plus drastiques par rapport au passé où il 

n’y avait pas tant de choix.

Asphyx est maintenant bien établi sur la scène, 
penses-tu qu’il serait plus facile ou plus difficile de 
s’établir ainsi maintenant ? Je pense que c’est clai-
rement plus difficile de nos jours, il y a plus de com-
pétitions, les réseaux sociaux sont incontournables. 
Pour nous, ce n’est plus nécessaire, mais pour les 
plus jeunes, ils doivent être actifs dessus pour ob-
tenir de l’attention, c’est quasi un travail à temps 
plein. À l’époque, c’était juste la qualité qui importait. 
Il y avait déjà pas mal de groupes, mais la plupart 
n’étaient simplement pas si bons que ça. Et pour un 
journaliste comme toi, il était plus simple, en allant 
aux concerts, de juger du potentiel et de voir si c’était 
juste une première partie sympa qui n’allait pas durer 
ou plus que cela. Et si ton groupe était bon et avait du 
potentiel, il était bien plus facile de se faire un nom : 
tout ce dont tu avais besoin était d’être dans les ma-
gazines réguliers. Il n’y en avait pas tellement donc 
tout le monde lisait les magazines principaux et cela 
était suffisant pour avoir de l’attention. Maintenant, 
il faut être sur Facebook, Instagram, Twitter… c’est 
vraiment plus difficile pour les jeunes groupes, pour 
trouver son originalité, percer et demeurer.

Quels sont tes goûts musicaux en ce moment, des 
sons modernes ou plutôt du old school ? Cela peut 
être du vieux comme du récent. Bien sûr j’ai du mal 
à rester à jour avec tout ce qui sort. Les gars, sur-
tout, me font découvrir des groupes quand nous 
voyageons. En fonction de mon humeur, je vais aussi 
me tourner vers les classiques Black Sabbath, Judas 
Priest, Maiden, Motörhead… et quand je suis fatigué 
du metal, par exemple après la sortie d’un album, 
et que j’ai besoin de me calmer, de faire une petite 
pause, je retourne au blues. Car ce style est la base 
du metal. J’aime le blues de toutes les époques, des 
années 20 au moderne.

Je vais te citer pour ma dernière question : en pré-
parant cette interview, j’ai pu lire que tu as dit il y 
a quelques années que tu ne pourrais jamais tenir 
une année entière sans monter sur scène. Comment 
gères-tu donc cette situation ? (Rires) Yeah, cela 
sonne comme quelque chose que j’ai pu dire. (Rires) 
Heureusement, nous avons pu jouer récemment, il y 
a deux-trois mois (ndlr : interview faite en décembre), 
en Allemagne donc ce n’est pas une année entière 
sans show. Ces shows nous ont fait du bien, nous 
ont donné des souvenirs frais pour patienter jusqu’à 
ce que cela reparte. Tous ces concerts étaient as-
sis et le premier a eu lieu dans une église, car c’était 
le seul lieu disponible pouvant accueillir trois cents 
personnes assises. Il n’y a pas eu de provocations 
de la part des fans envers les symboles religieux, 
l’ambiance a été très bonne et il était même possible 
d’acheter de la bière. Nous avions une énorme croix 
derrière nous, pas besoin de backdrop. (Rires) 

Photos : Negakinu Photography
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Fondé en 2003, Crystal Viper, mené de main 
de maître par sa chanteuse/guitariste Marta 
Gabriel, vient de sortir son huitième album, “The 

Cult”, basé sur des atmosphères lovecraftiennes. Ce 
disque est une ode au heavy metal traditionnel, joué 
sous différentes formes, mais toujours avec sincé-
rité. La frontwoman polonaise se confie.

Par Chris Grès

D’où vient le nom “Crystal Viper” ? Bon, Iron Maiden 
et Black Sabbath étaient déjà pris… Nous avons donc 
décidé de choisir “Crystal Viper”, un nom qui sonne 
comme du heavy metal classique, avec un adjectif 
et un nom.

“The Cult”, votre nouvel album, est un pur disque 
de heavy metal, qui explore ce genre sous toutes 

ses formes. Que représente, pour vous, ce style ? 
Je voudrais dire que tout ce que vous entendez sur 
“The Cult” est la somme de toutes les influences et 
sources d’inspiration de Crystal Viper. C’est l’essence 
pure de ce qu’est ce groupe. Ces influences sont les 
albums incontournables du Priest et de Maiden, les 
albums de Black Sabbath avec Tony Martin, Manil-
la Road, les œuvres d’H.P. Lovecraft, les livres et les 
films d’horreur, de science-fiction des années  80… 
Voilà ce qu’est vraiment Crystal Viper : du pur heavy 
metal !

“The Cult” ressemble à un concept album basé sur 
l’univers de Lovecraft… Toutes les paroles de “The 
Cult” sont inspirées par les histoires de Lovecraft, 
mais ce n’est pas un concept album. Tu sais sans 
doute qu’il écrivait des nouvelles, des textes courts 
qui, sauf quand ils étaient publiés dans des revues de 
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science-fiction, paraissaient dans des recueils. C’est 
la même chose avec “The Cult” qui est composé 
d’une suite d’histoires indépendantes. Elles ne sont 
pas forcément liées entre elles, mais ont une atmos-
phère similaire.

Lovecraft a souvent inspiré des groupes de death ou 
de black. D’où vous est venue l’idée de donner une 
musique heavy à cet univers ? Il est sans doute mon 
écrivain préféré. Quand nous avons commencé à tra-
vailler sur “The Cult”, nous voulions retrouver cette 
sensation, cette atmosphère du passé, quand, en-
fants, nous achetions nos premiers albums de heavy 
metal avec des monstres sur la pochette, jouions sur 
les bornes d’arcade, lisions des comics et des pulps… 
Les histoires de Lovecraft étaient une source d’inspi-
ration parfaite. J’ai donc décidé de suivre cette voie et 
d’écrire toutes mes paroles à partir de ses histoires.

Peux-tu nous dire quelques mots sur l’artwork ? 
Nous avions une idée très précise pour la pochette. 
Nous voulions qu’elle soit dans le style traditionnel du 
heavy metal, comme dans les années 80. Nous dési-
rions en outre qu’elle se réfère à l’atmosphère de l’al-
bum. Nous souhaitions aussi que les fans d’H.P. Lo-
vecraft sachent quel était le thème du disque. Mario 
Lopez a suivi cette vision et nous pensons tous qu’il 
a fait un excellent travail.

Les reprises sont une tradition de Crystal Viper. Il y 
en a deux sur “The Cult”: “Welcome Home” de King 
Diamond avec Andy La Rocque sur CD et en digital et 
“Trail By Fire” de Satan sur vinyle. Nous aimons en-
registrer des reprises ! C’est à la fois notre hommage 
personnel aux groupes et artistes qui nous inspirent 
et une volonté de montrer les racines de Crystal Viper 
à nos fans les plus jeunes. 

Pourquoi proposer des morceaux différents selon 
les formats ? Nous avons des bonus différents selon 
les formats depuis plusieurs années, depuis notre 
troisième album. Nous avons réalisé que, probable-
ment, personne n’achetait nos disques uniquement 
pour ces reprises. Elles constituent un extra, un bo-
nus. Nous avons aussi constaté que beaucoup de 
personnes achetaient à la fois le CD et le vinyle : nous 
voulions leur donner quelque chose en plus. Comme 
les gens apprécient cette idée, nous continuons.

Comment s’est passée votre collaboration avec 
Andy La Rocque, qui avait coproduit votre deu-
xième album “Metal Nation” ? Nous sommes restés 
en contact avec lui depuis qu’il a travaillé avec nous 
sur “Metal Nation”. Quand nous avons décidé d’en-
registrer une reprise de King Diamond nous avons 
pensé que ce serait cool de l’inviter. Il est l’un des 
guitaristes les plus talentueux et sous-estimés que 
je connaisse. De plus, c’est une personne adorable. 
Ce fut un grand honneur pour nous quand il a accep-
té de nous rejoindre pour “Welcome home”. C’était, 
je pense, une expérience intéressante pour lui aussi 
puisqu’il a joué cette chanson avec King Diamond du-
rant plus de trente ans et que nous lui avons deman-
dé d’enregistrer un nouveau solo pour une nouvelle 

version de ce titre.

Vous êtes désormais sur Listenable. Comment 
avez-vous atterri sur ce label ? Notre contrat avec 
AFM records avait expiré et nous avons décidé dans 
un premier temps de finir le nouvel album avant de 
trouver notre nouvelle maison. Rejoindre un label, 
c’est comme se marier, comme rejoindre une nou-
velle famille. Nous voulions être sûrs de travailler 
avec les bonnes personnes. Nous sommes très 
contents d’être chez Listenable, car ils comprennent 
ce qu’est Crystal Viper. De plus, ce sont des passion-
nés de heavy metal.

Peux-tu nous présenter, Ced, votre nouveau bat-
teur ? Il nous a rejoints à la fin de l’année 2019. Tu 
connais sans doute ses autres groupes, comme 
Blazon Stone ou Rocka Rollas. Il joue aussi de la gui-
tare et est un excellent compositeur. Il a ainsi écrit 
quatre des chansons du dernier album.

Tu rejoues de la guitare… par plaisir ou obligation ? 
C’est un plaisir, aucun doute là-dessus ! J’aime jouer 
de la guitare ! Je n’en jouais plus depuis quelque 
temps, car on nous a suggéré que je pourrais être 
plus féminine sur scène… et donc ne faire que chan-
ter. Nous avons essayé, mais ça n’allait pas. Je ne 
m’accomplissais pas ainsi. J’ai donc dit fuck, je suis 
une musicienne de heavy metal, je veux headbanger, 
je veux jouer de la guitare ! Et voilà !

Pensez-vous tourner pour promouvoir “The Cult” ? 
Notre agence a programmé une tournée européenne 
avec Raven et Wolf, mais la situation, avec l’épidémie, 
est très changeante. Nous ne pouvons donc qu’at-
tendre. Nous verrons bien ce qu’il se passera.

Comment as-tu vécu la période de break du groupe, 
entre 2013 et 2016 ? Je n’étais plus capable de 
chanter, je me suis donc concentrée sur différentes 
choses : j’ai joué de la guitare, du piano, j’ai écrit des 
chansons. Heureusement, je peux de nouveau chan-
ter !

Es-tu d’accord si l’on dit que Crystal Viper est le 
groupe de Marta Gabriel ? Bien… J’ai fondé le groupe, 
j’ai écrit la plupart des musiques et tous les textes 
donc, oui, ce constat est juste. Néanmoins, tout ce 
que nous faisons est un travail collectif : Crystal Vi-
per est comme une famille.

Pour finir, quelques mots pour vos fans belges, 
luxembourgeois et français… Merci pour votre sou-
tien. Je suis impatiente de jouer dans ces pays. Nous 
avons déjà donné de bons concerts en France et 
en Belgique, mais nous ne sommes jamais allés au 
Luxembourg ; espérons que cela va bientôt changer. 
J’espère que vos lecteurs apprécieront notre nouvel 
album. Nous sommes très fiers de “The Cult” !

Photo : Tim Tronckoe
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Un nouvel album de Moonspell est, musicale-
ment et conceptuellement parlant, impossible 
à prédire. Une chose est sûre cependant  : il 

sera minutieusement travaillé et le concept élaboré 
avec profondeur. Pour découvrir ce nouvel “Hermit-
age”, Fernando Ribeiro, l’âme littéraire du groupe, 
s’est proposé de nous emmener philosopher, loin de 
ce monde agité, et le temps d’une interview, de nous 
en ouvrir les portes.

Par Hielkin et Sach

Le nouvel album est très mélodique et en même 
temps, on a l’impression que vous aviez besoin de 
vous recentrer sur le groupe lui-même et sa capac-
ité à créer des ambiances. Était-ce intentionnel ou 
est-ce arrivé naturellement quand Ricardo et Pedro 
ont commencé à composer ? Waouw, bonne ques-
tion ! Je pense qu’un groupe écrit de la musique “in-
tentionnelle” donc on sait plus ou moins ce que l’on 
est en train de faire, mais on n’a pas de checklist. Je 
sais que le metal peut être parfois comme ça : part-
ie rapide, check, partie mélodique, check, solo de Ri-
cardo, check. Comme tous les albums de Moonspell, 
c’est encore un nouveau type de musique et on va 
challenger les gens à le ressentir de la bonne manière 
et à l’écouter avec un esprit et un cœur ouvert. Ce qui 
était important, c’était que l’album soit plus fluide, ce 
qui le différencie du metal actuel. Des albums com-
me 1755, l’album précédent, sont solides et directs 
presque monolithiques. Cet album, je le vois plus 
comme si on se laissait porter par le courant, sans re-
striction. C’était très important pour nous, et on avait 
discuté du fait que Pedro et Ricardo devaient simple-
ment utiliser toutes leurs capacités, leurs influences. 
Ce n’est pas que Moonspell n’ait rien à prouver, car on 
doit encore prouver beaucoup de choses, mais nos 
albums sont toujours des réactions à nos albums 
précédents. C’est assez facile de le voir dans notre 
discographie : lorsque l’on fait un album fort comme 
1755 le suivant sera plus mélodique, plus dans l’ambi-
ance. Après certains me disent : “Ah, je suis tellement 
étonné !” Parfois c’est de manière négative, ce que 
je peux comprendre : c’est juste de la musique alors 
tu peux l’aimer ou pas, tenter de la découvrir ou pas, 
c’est un processus personnel, ce n’est pas quelque 
chose que l’on prend pour acquis. Mais je sens que 
pour le futur, nos albums seront plus tournés vers les 
ambiances et qu’on va orienter le compas hors “du 
tremblement de terre de Lisbonne” vers “Hermitage” 
et un chemin que l’on ne connait pas encore. Nous 
sommes très contents du nouvel album et du travail 
effectué, on a atteint tous nos objectifs. Maintenant 
ce n’est plus dans nos mains, mais dans les vôtres 
et on verra comment vous allez l’accueillir. C’est une 
chose que j’ai appris en tant que musicien vétéran si 
je peux dire cela : c’est quelque chose que tu ne peux 
pas contrôler et que tu ne dois pas laisser te con-
trôler sinon c’est mauvais pour le groupe et ta santé 
mentale.

Qu’est-ce qui est venu en premier : la nouvelle ap-
proche musicale ou le concept sur l’ermitage ? Et 
est-ce que l’un a entraîné ou influencé l’autre ? L’œuf 

ou la poule, n’est-ce pas ? La musique a pris beau-
coup plus de temps à écrire que le concept. Juste 
après “Extinct”, j’ai commencé à lire et à regarder des 
films sur les ermites, les moines, les saints, la sol-
itude et la damnation. Au fil de mes lectures et de 
mes recherches, le chemin qu’allait prendre l’album 
s’est dévoilé  : celui des ermites et des saints donc, 
et de leur besoin de prendre de la distance avec ce 
monde qui ne fonctionne pas. Cela n’est d’ailleurs 
pas dû au fait que ce monde est mauvais en soi, mais 
au fait que nous ne voulons pas qu’il fonctionne, ac-
cepter ce constat, faire une pause pour y réfléchir, 
et renoncer à sa satisfaction égoïste et avide. J’ai 
aussi immédiatement trouvé le titre “Hermitage”, 
que je prononce à la française, car ce mot est orig-
inaire de cette langue, et que cela sonne plus sexy. 
(Rires) J’avais donc un concept déjà fait, ou du moins 
très avancé, peu avant la finalisation de “1755”  : je 
désirais écrire un album sur le besoin de faire une 
pause. Je songe en effet que notre monde est arrivé à 
un point de non-retour en 2017 ou 2018, et je ne parle 
pas là d’un sujet en particulier, écologique, humain ou 
social, je parle en général, c’est un tout qui englobe 
la nature, mais également la politique, la société, et 
aussi la manière dont nous sommes attachés, ou 
pas, aux autres. Quand l’on possède quelque chose, 
que cela soit un album, un animal de compagnie ou 
un jardin, il faut en prendre soin. Posséder quelque 
chose est une responsabilité envers celle-ci, envers 
la façon dont elle est partagée. Je pense que cela 
a complètement disparu de notre radar d’êtres hu-
mains. On se fout complètement de tout hormis de 
nous-mêmes. Les premières paroles que j’ai écrites 
sont d’ailleurs celles de “Entitlement” (Ndlr: Action 
de croire que tout vous est dû). Même quand il s’agit 
de musique, j’ai l’impression que l’opinion des gens 
est plus importante que la musique elle-même et en 
tant que musicien, j’en suis parfois assez offensé. Je 
pense aussi que le monde estime qu’il est conscient 
de l’état des choses, mais il n’est conscient de rien : 
il est en outre plus divisé que jamais. La musique est 
donc partie de là, influencée par le concept et les pa-
roles déjà écrites.

Chacun à son rôle à jouer dans Moonspell, mais 
cette fois une vraie place a été donnée à Pedro et 
ses claviers et le rôle de Ricardo en support vocal 
est devenu aussi plus important. Était-ce une envie 
de leurs parts ou de nouveau est-ce arrivé simple-
ment ? C’est vrai ! Après le départ de Mike, nous avi-
ons surtout besoin de savoir ce qu’était Moonspell. 
Pour moi Moonspell est une formule assez simple : 
je suis le mec un peu fou avec des idées folles qui 
aime la partie intellectuelle de l’art. J’aime lire, re-
garder des films et mon job ou si je devais avoir un 
talent dans le groupe, ce serait celui-là : penser à des 
trucs fous, enfin pas vraiment fous, mais hors des 
sentiers battus même pour Pedro et Ricardo. En tant 
que chanteur je fais tout mon possible pour être en 
accord avec les demandes du groupe, car je n’ai ja-
mais voulu chanter, je ne suis pas Adèle ! Je ne suis 
pas né avec l’envie de chanter, mais je me suis retrou-
vé dans ce milieu et la meilleure chose que je pouvais 
donner était au niveau du chant. Sachant cela, il était 
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très important que Pedro et Ricardo assument leurs 
rôles de leaders en tant que compositeurs. Ils com-
posent depuis “Irreligious” ! Il n’y a que “Wolfheart” 
qui a été fait par Duarte, Mantus et d’autres. Après 
c’était soit Ricardo, soit Pedro, qui composait, princi-
palement avec parfois mon assistance pour les pa-
roles ou quelques idées folles comme je sais le faire. 
Je pense que cette responsabilité est visible et j’étais 
vraiment ravi de leur donner cette “carte blanche” 
(ndlr: en français dans le texte) et de leur dire que si 
les gens détestaient l’album ce sera de leur faute, 
moi, je m’en foutrai. (Rires) Honnêtement je crois 
qu’ils ont répondu de manière positive et j’aime aussi 
être un “team player” : quand on me dit que je suis le 
leader, je réponds oui, mais ça ne veut rien dire pour 
moi. Ça veut juste dire que je suis celui qui décide le 
plus vite et qui est prêt à prendre le plus de risque. 
C’est pourquoi j’ai décidé de partager cette respons-
abilité. Quant au support vocal, on voulait vraiment 
utiliser une double couche vocale et il y a aussi Pedro 
qui chante, c’est toujours en double ; quand Ricardo 
chante, il peut y avoir Pedro ou quand je chante il peut 
y avoir a aussi Pedro. On a donc décidé de beaucoup 
travailler sur la partie harmonique vocale et dans un 
futur meilleur, lorsque l’on pourra jouer en live, Ricar-
do devra beaucoup assumer cette double texture vo-
cale. Ça ne peut pas toujours être un album Fernan-
do ! (Rires) Ici c’est un album très Pedro et Ricardo 
également. Ça peut aussi se voir avec la présence de 
leurs instruments. C’est dommage que Mike nous ait 
quittés, mais ça a donné de nouvelles possibilités à 
Pedro et Ricardo ainsi que plus de responsabilités. 
Je pense qu’ils ont écrit ensemble un très bel album 
et même certaines lignes vocales que j’écris d’hab-
itude moi-même ont été écrites par eux. Dans “The 
Greater Good”, Pedro est venu avec la partie de pi-
ano (petite séance d’imitation du piano), j’ai trouvé 
ça fun et j’ai essayé : j’ai confiance en ce qu’ils font 
et j’y ai apporté une petite touche personnelle. Pour 
les paroles de “Hermit Saints”, j’ai écrit avec Ricardo 
qui me tournait autour. C’était très intéressant et on 
a beaucoup bossé ! Ça n’a pas été toujours rose, car 
pendant le tour que l’on a fait avec Rotting Christ, ils 
avaient composé des trucs que je trouvais moyens. 
Je leur ai dit qu’ils n’allaient pas assez loin, qu’ils ne 
devaient pas avoir peur d’essayer de nouvelles cho-
ses et que l’on gérerait les réactions après. Quand 
on est rentré dans cette période spéciale sans show, 
ils ont eu plus de temps et surtout l’esprit plus tran-
quille, car en tournée tu dois t’entrainer, faire le show, 
voyager, c’est merveilleux, mais c’est beaucoup de 
boulot. Ce temps qu’on a eu, a permis à l’album de 
respirer, leur a permis d’améliorer leurs compositions 
et de les rendre plus profondes. Je suis donc très sat-
isfait de ce qu’ils ont fait et de toute façon, ils ont fait 
du Moonspell et on est tous responsables de cela. 
Même Hugo a fait un job remarquable sur cet album. 

Parlons maintenant de ton rôle en tant que vocal-
iste. Tu as, de nouveau, changé de style vocal et 
expérimenté sur cet album. Quelle était la motiva-
tion pour opter pour un nouveau style ? Et était-ce 
difficile ? Mon but en tant que chanteur de Moon-
spell n’est pas de briller comme dans une pièce de 

Broadway, mais d’être au service du groupe et de 
l’atmosphère. Pour “Hermitage”, j’ai utilisé toutes 
mes ressources vocales. Certains se plaindront qu’il 
n’y a pas de growls mais ce n’est pas correct, car ils 
sont bien présents sur l’album. En effet, les vocaux 
sont différents, car l’atmosphère est différente et ils 
doivent être en phase avec elle. J’ai essayé d’être au 
top de mes possibilités et je me suis mieux décou-
vert en tant que chanteur. Après tant d’années, de 
succès et d’échecs, je pense être devenu meilleur en 
ce qui concerne les lignes mélodiques, l’intonation, 
etc., notamment depuis “Extinct”. Je l’espère en tout 
cas ! Peut-être que je suis sourd et que c’est la même 
merde ! (Rires) Je ne suis pas vaniteux en tant que 
chanteur, car cela est difficile pour moi, je n’ai pas 
de talent inné. J’avais donc eu beaucoup de travail à 
faire avant de partir enregistrer en Angleterre, notam-
ment parce que Ricardo et Pedro sont très pointilleux 
et veulent que chaque détail soit parfait. Je me suis 
concentré, j’ai chanté tous les jours, pris des cours 
via Skype avec un super coach vocal, Paulo Ramos, 
qui chante dans un tribute band de Led Zeppelin ap-
pelé Led On, et j’ai arrêté de fumer, ce qui a énormé-
ment aidé à la rénovation de mes cordes vocales, et 
à atteindre des notes plus hautes. J’ai aussi une meil-
leure oreille et une meilleure maîtrise de la puissance 
pour ne pas être hors tonalité. L’enregistrement s’est 
donc avéré assez facile et fluide. J’espère avoir fait 
du bon boulot, j’ai beaucoup travaillé pour cela et je 
continue encore. Le résultat est différent (ndlr  : des 
types de chant sur les autres albums) et certaines 
personnes vont probablement trouver que c’est mixé 
trop faiblement. Ce n’est pas le cas, c’est juste que 
l’approche est différente. Certains auront besoin de 
temps pour s’y accoutumer. 

Pourquoi avez-vous décidé d’enregistrer avec Jai-
me Gomez ? J’avais un bon feeling à l’idée d’enreg-
istrer avec lui, et j’aime beaucoup son travail sur les 
albums de Paradise Lost, notamment sur “Obsidian” 
qui est sa production qui m’a le plus marqué, car 
cet album sonne comme un crossover de toutes les 
influences du groupe  : il n’est pas si oldschool que 
“Medusa” et a une meilleure balance que “The Plague 
Within”. J’adore cet album qui est pour moi la recette 
parfaite, l’équilibre parfait. Lorsque nous réfléchis-
sions au choix du producteur, nous avions pensé à 
collaborer à nouveau avec Tue Madsen (ndlr : qui a 
produit l’album précédent) qui est un type génial et un 
ami, ou à travailler avec Jens Bogren qui est un super 
producteur. Puis nous nous sommes dit que nous au-
rions une approche plus humaine et organique avec 
Jaime Gomez. Nous avons eu raison, car en arrivant 
aux Organ Studios, c’était exactement comme nous 
l’attendions : sa session Pro Tools était très propre, 
avec très peu de plug-ins, le mur de son est un vrai 
putain mur de son avec une putain de quantité d’am-
plificateurs de toutes marques. Rien n’est dans l’ordi-
nateur : Jaime Gomez est le type de producteur qui 
passe plus de temps à créer le son qu’à enregistrer. 
Tout est naturel, même la reverb de la batterie. Il aime 
également les imperfections. Je pense qu’il était le 
choix parfait pour cet album et j’envisage d’enreg-
istrer plus de musique avec lui. L’atmosphère était 
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géniale et nous adorons le résultat. Je n’ai 
que des compliments pour Jaime Gomez, 
bien qu’il soit plus jeune, il est totalement 
oldschool. Peu de producteurs pourraient 
enregistrer un groupe des années 70, mais 
lui oui : il est le master of sound.

Après avoir parlé de la musique, analy-
sons maintenant plus profondément les 
paroles  : cet album semble moins ab-
strait que les autres et plus ancré dans 
le temps présent. J’ai l’impression qu’il 
pousse à une plus grande réflexion sur 
nous-mêmes. Pourrais-tu nous dire s’il y 
a effectivement un message derrière tout 
cela ? Il y a un message, mais ce n’est pas 
une morale de faire ceci ou cela. Si tu as 
parcouru les paroles, il y a beaucoup de 
questionnement. Ce n’est pas le fait d’être 
moins abstrait, c’est un album qui ne vous 
donne rien simplement : il apporte plus de 
questions que de réponses. J’ai essayé 
de me mettre dans la peau de n’importe 
qui d’autre en me demandant comment 
certaines personnes pouvaient être aussi 
sûres de certaines choses et je pense que 
l’ignorance n’a jamais été autant propagée. 
Je crois que les gens abandonnent et ne cherchent 
plus à réfléchir, ce n’est pas la faute des fausses nou-
velles, de Trump, etc.  : c’est de notre propre faute. 
Parfois pour de simples choses les gens discutent 
sans avoir tout lu et se donnent le droit de répondre 
sans savoir ou juste en ayant lu quelques trucs par-ci 
par-là. Les paroles abordent ce sujet et aussi le fait 
de découvrir. Pour moi, “Hermitage” même si c’est un 
album qui souligne la solitude, est plus à propos de 
prendre une pause pour penser à où l’on veut aller. Si 
on veut effacer notre civilisation, on est sur la bonne 
voie et la COVID a prouvé à quel point notre société 
est fragile et comment quelque chose d’aussi petit 
qu’un virus peut créer autant de destruction. Quand 
cette situation sera passée, crois-moi qu’il faudra plu-
sieurs années pour s’en remettre. L’album parle aussi 
d’un monde qui pense être connecté, mais cette con-
nexion manque complètement de fond, on n’a que la 
forme et on n’essaye pas d’y mettre du contenu. Di-
sons que la conscience crée la division : si je dis blanc 
et que tu dis noir, même si on pourrait dire gris, le gris 
n’existe plus. La différence d’opinions n’est plus re-
spectée. On pense qu’on est tous des individus, mais 
ce n’est pas vrai : on est juste un troupeau d’individus 
qui veut le nouvel iPhone. On est arrivé à un point, 
philosophiquement parlant, de non-retour et je pense 
que les paroles parlent de cela. Certains disent que 
les paroles sont politiquement orientées, pour “The 
Greater Good” par exemple, alors que mon inspira-
tion pour ce morceau n’est pas un postulat politique, 
mais “Imagine” de John Lennon parce que c’est un 
morceau calme qui s’installait dans un monde où 
toutes les valeurs partaient à vau-l’eau : les concerts 
altermondialistes, les meurtres de Charles Manson, 
le Vietnam, etc. Je pense donc que l’on est dans une 
dangereuse situation où l’on vit au bord du gouffre et 
que l’on continue malgré tout à se pousser les uns les 

autres. Une erreur courante à propos de l’ermite c’est 
de penser qu’il part dans le désert et y reste. Ça peut 
être vrai pour certains vieux ermites, et spécialement 
pour les ermites orthodoxes catholiques d’Égypte 
et de Grèce, mais certains d’entre eux sont revenus 
dans la société avec un nouvel esprit et ils ont bâti 
des ponts pour le futur. On oublie souvent ceux-là ! 
L’idée de cet album est d’aller dans le désert et d’en 
revenir pour servir la communauté comme les plus 
grands ermites l’ont fait. Tel Zarathoustra le héros du 
livre de Nietzsche qui a été dans la montagne et est 
revenu avec un enseignement et a créé la première 
religion monothéiste. C’est donc un album qui parle 
d’un autre type d’ermite et de la manière dont on se 
place dans la communauté. Les ermites ne sont pas 
que des Saints ; il y a les Hikikomori japonais, ermites 
modernes, qui ne sortent pas dans la rue où ils ne 
supportent pas la pression de la société japonaise 
qui veut que tu travailles jusqu’à ta mort sans raison, 
mais ces ermites font du networking social virtuel, 
mangent des pizzas via Uber. Si tu veux avoir une 
meilleure lecture ou essayer de comprendre davan-
tage mes motivations à écrire ces paroles : ce sont 
des paroles qui sont différentes du metal actuel, car 
ce n’était pas le moment d’écrire un album sur les Vi-
kings, avec tout mon respect : les Vikings ne vont pas 
sauver le monde, ils vont juste nous divertir alors que 
des paroles intelligentes pourraient créer un petit cer-
cle vertueux qui pourrait faire avancer les choses. Je 
sais que beaucoup de nos fans voudraient éternelle-
ment des chansons sur les vampires ou les loups-ga-
rous, mais j’ai toujours écrit sur les gens ou ce qui y 
est connecté et je ne pouvais pas être dans un monde 
comme celui-ci sans écrire dessus. Je suis un artiste, 
j’aime donc divertir et j’espère le faire correctement, 
mais si les gens, en plus d’être divertis, peuvent pren-
dre certaines choses aussi sérieusement, c’est bien. 



C’est une époque compliquée pour tout le monde et 
je ne pense pas que ce soit le moment pour le met-
al et ses fans de s’isoler même si on a notre com-
munauté. On doit réellement penser à comment s’en 
sortir tous ensemble, s’amuser à nouveau ensemble. 
C’est un travail de groupe et j’essaye de faire ma part 
du boulot, pas seulement en musique, mais partout 
où cela m’est possible. Mais j’ai mes limites et c’est 
pourquoi je fais cet appel communautaire, car nous 
n’avons jamais autant eu besoin les uns des autres. 
C’est trop bête de se battre pour une simple question 
de préférence musicale, alimentaire ou autre alors 
qu’il y a de vrais problèmes autour de nous. Votez 
Fernando ! (Rires)

La religion, un sujet récurrent dans les textes de 
Moonspell, semble être au cœur de cet album, à l’in-
star du second single “Common Prayers”. Avec quel 
angle d’approche est abordé ce sujet dans “Hermit-
age” ? Je suis Portugais - et je précise que je ne suis 
pas un “born-again” comme certaines rumeurs peu-
vent le suggérer et une large partie de notre Histoire 
et de notre culture est basée sur la religion catholique. 
“Hermitage” est en lien avec le catholicisme et le chris-
tianisme puisqu’il aborde la vie des Saints, la vertu, le 
silence et d’autres thèmes que j’ai déjà mentionnés. 
À quarante-six ans, je souhaite comprendre les cho-
ses, même celles contre lesquelles j’ai pu être et que 
j’ai combattues toute ma vie. Il est important de com-
prendre ces dernières et de les exposer, surtout en 
ces temps-ci. Nous devons trouver la vertu, quels que 
soient ce que nous voulons y trouver et ce qu’il y a à 
trouver dedans. “Common Prayers” est la chanson la 

plus connectée à la religion, car elle aborde des su-
jets qui m’inquiètent beaucoup : le célibat imposé par 
l’Église, le fait qu’elle n’ordonne pas les femmes, les 
abus sur les enfants - (sujet sur lequel j’ai écrit dans 
“Sin/Pecado”) et aussi le fait, il y a quelques années 
de cela, qu’un groupe de nonnes a dénoncé au pape 
François des abus sexuels au sein de l’Église. L’abus 
sur les religieuses, qui tombent parfois enceintes, est 
un véritable fléau, connu au sein de l’Église. Je pense 
que la religion pourrait être un beau projet, mais qui 
est, une fois encore, gâché par l’Homme. Concernant 
l’angle d’approche, je dois aussi rajouter que je pense 
personnellement que le domaine de l’occultisme et 
du satanisme dans le metal est arrivé à court d’idées. 
Quand je vois de nos jours un groupe cultiste ou sa-
tanique, je ne peux pas le prendre au sérieux, car il est 
vide de substance, au contraire des anciennes chan-
sons et des anciens groupes qui étaient investis dans 
ce domaine, et l’associaient à l’horrifique. Ce n’est 
maintenant qu’un stratagème de marketing, car la 
plupart des groupes ne sont pas “evil” et ne sont pas 
sérieusement impliqués dans ce domaine, c’est juste 
quelque chose qu’ils vendent aux gens. Je préfère 
pour ma part avoir une approche plus philosophique 
à ce sujet, surtout depuis “1755” qui est aussi lié à la 
religion, et j’essaye de comprendre les mythes et les 
dogmes. C’est juste quelque chose qui me fascine, 
l’Humanité ayant toujours été mon sujet favori. Ne 
vous attendez pas à ce que nous écrivions sur Satan 
dans les années à venir !

L’imagerie a une grande place, il y a beaucoup de 
symbolisme également, vous avez aussi créé des 
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“tableaux d’ambiance” pour les morceaux déjà sor-
tis. Pourquoi ces choix ? L’imagerie est très impor-
tante pour Moonspell, car la partie esthétique est une 
chose dans laquelle on se doit toujours d’être fort et 
que l’on doit transposer sur scène. Je dois d’ailleurs 
t’annoncer une mauvaise nouvelle : on va arrêter les 
tableaux d’ambiance parce que je pense que les gens 
ne sont pas prêts à les comprendre. On a eu pas mal 
de contrecoups, de menaces parce que certaines 
personnes du monde du black ou du thrash ne voient 
pas d’inconvénient à ce que certains groupes bran-
dissent des drapeaux nazis, mais sont choqués par 
l’image d’une personne “trans” enceinte ! Ce sont des 
choses qui existent, on n’est plus des bébés et on ne 
peut pas voir des crânes et des os partout. On trouve-
ra une autre manière de toucher les gens. En tout cas, 
une des meilleures choses arrivées avec “Hermit-
age”, c’est d’avoir pu travailler avec Arthur Berzinsh, 
un artiste de Lettonie, qui avait déjà collaboré avec 
Cradle Of Filth. Hermitage est quelque chose d’à la 
fois sacré et profane. Ma vision était tournée vers le 
clair-obscur et l’œuvre de Caravaggio, ce genre de 
choses lourdes, mouvantes et je pense que Arthur à 
fait un travail incroyable. Travailler avec lui, c’est plus 
que travailler avec quelqu’un qui fait juste un dessin, 
c’est collaborer avec un vrai artiste qui a une vraie 
philosophie derrière ses dessins. Chaque illustration 
qu’il m’a envoyée était complétée par un petit texte 
expliquant l’idée, le nom de l’œuvre et je n’avais ja-
mais travaillé avec quelqu’un comme ça. Quand il 
m’a envoyé les trois illustrations qu’il avait faites : le 
marcheur sur l’eau de la couverture, la tentation de 
Saint-Antoine qui sera la dernière page du booklet et 
la nonne enceinte qui est la couverture de la cassette, 
je deviens peut-être vieux, mais j’ai eu les larmes aux 
yeux, car comment une personne en Lettonie avec 
qui j’avais échangé si peu de mails pouvait avoir une 
vision aussi juste de ce que je voulais. C’était juste 
parfait parce que ce qu’il a fait est tellement symbol-
ique, comme tu l’as dit, et peux avoir tellement d’in-
terprétations : la cité qui s’immerge, le marcheur sur 
l’eau qui part, mais vers où, vers quoi ? En regardant 
ça en haute résolution, j’avais l’impression de regard-
er une exhibition d’art et c’est tellement riche que 
j’espère que les gens se procureront la version vinyle, 
car ils verront le véritable pouvoir de ce travail. De 
manière conceptuelle, c’est probablement le meilleur 
travail qu’on ait eu pour Moonspell. Ce ne sont pas 
des crânes et des os ou des pentagrammes en feu, 
bien que j’aime ça, mais ça fait réfléchir. Il n’y a rien 
de mieux qu’une œuvre dans un musée qui te parle, 
qui t’attire et à laquelle tu penses toujours en rentrant 
chez toi et je crois que l’œuvre d’Arthur fait cet effet.

Pourquoi avoir choisi d’aller quatre-vingt-dix mètres 
sous terre dans les Grutas de Mira de Aire pour 
tourner la vidéo de “Common Prayers” ? J’ai visité 
cette grotte avec mes enfants et ma nièce. J’ai alors 
pensé que cela serait un superbe endroit pour tourn-
er une vidéo. De plus, “Hermitage” est en lien avec 
les lieux d’isolement, tels que les caves. C’était donc 
parfait. La prochaine fois que vous viendrez au Portu-
gal, je vous recommande fortement d’aller visiter ces 
caves, c’est l’un de mes endroits favoris, j’y suis bien 

allé quatre ou cinq fois depuis l’été dernier. À propos 
de cette vidéo, nous étions cette fois une petite équi-
pe de neuf personnes  : le groupe, le directeur Guil-
herme Henriques et son assistante Catarina, l’actrice 
Aurora Pinho, un assistant, un électricien et une ma-
quilleuse. Par le passé, nous avions des équipes de 
trente personnes comme pour les vidéos d’“Extinct”. 
Nous avons encore du budget pour deux autres 
vidéos et la prochaine à sortir sera “All or Nothing”.

Comment est-ce que les fans ont réagi aux deux 
premiers singles ? De la façon dont je m’attendais. 
Moonspell a la réputation d’être un groupe qui divise 
les fans et donc les fans sont divisés. La plupart 
cependant louent les deux nouveaux singles, cer-
tains attendent d’entendre plus de morceaux pour 
se faire une opinion et d’autres les détestent : “Busi-
ness as usual”. Bien entendu, la réaction des fans 
nous est importante, nous voulons qu’ils nous ai-
ment, pas qu’ils nous détestent. Et nous comprenons 
aussi très bien que ne pas savoir à quoi s’attendre 
est perçu positivement par certains et négativement 
par d’autres. Je suis totalement à l’aise avec cela et 
je ne laisse pas ces réactions régir ma vie, car c’est 
cela qui peut conduire des musiciens à des violences 
envers eux-mêmes ou à se suicider. J’espère donc 
que l’album aura du succès sinon je continuerai à lire 
mes livres et je suppose que je travaillerai dans une 
boulangerie ou autre. Je ne prends rien pour acquis, 
mais je pense que la réponse jusqu’à présent est très 
bonne et je ne dis pas cela juste pour l’interview  : 
des choses vraiment moches ont aussi été écrites. 
Comme dit ma femme, qui cite Dita van Teese (ndlr : 
actrice et modèle burlesque)  : “vous pouvez être la 
plus belle pêche dans la corbeille de fruits, il y aura 
toujours quelqu’un qui n’aime pas les pêches”.

La dernière question est comme d’habitude une 
“carte blanche” qui te permet de parler d’un sujet au-
quel tu tiens et que nous n’aurions pas abordé durant 
l’interview. Je veux que les gens restent en sécurité, 
mais qu’ils restent également sains parce qu’en ces 
temps troubles, avec toutes ces informations con-
tradictoires, je pense qu’on doit être plus soudés et 
plus intelligents que jamais. L’album “Hermitage” n’y 
changera rien, mais j’espère qu’il pourra procurer une 
certaine zone de confort dans cette instabilité, car, 
bien que ce ne soit que de la musique, il y a quelque 
chose dedans. Je ne sais pas l’expliquer, mais les 
bonnes choses de la vie sont souvent dures à expli-
quer. Tout ce que je désire et espère, c’est que 2021 
soit une meilleure année et ce serait dur de faire pire, 
mais qui sait ! Je voudrais également dire aux gens 
de ne pas être stupides en refusant catégoriquement 
le vaccin, par exemple, comme ici au Portugal où 
66  % des gens sont contre ! C’est si étrange com-
me situation et comment les gens y réagissent… Je 
voudrais aussi simplement vous remercier pour cette 
interview, et j’espère vous revoir plus tôt que tard, ce 
qui serait déjà un bon signe. Supportez Moonspell en 
vous procurant, une copie ou deux de l’album… ou dix 
dans le cas de Hielkin. (Rires)

Photos : Rui Vasco



46

En empruntant, au fur et à mesure de ses al-
bums, des chemins de plus en plus à l’opposé 
du style de ses débuts, Emptiness semble se 

réinventer en permanence. La démarche est à saluer 
tant le groupe prend l’auditeur “à contre-oreille” de-
puis quelques années. Une audace qui n’a d’égal que 
l’honnêteté et l’intégrité artistiques de ce projet qui 
semble maintenant dépasser l’aspect simplement 
musical. À l’inverse de son titre, “Vide” enferme 
quantité de mystères à percer, de réalités à décou-
vrir, de questions à se poser. Une œuvre intimiste 
que nous avons essayé de décrypter avec Jérémie, 
bassiste, vocaliste, producteur, et l’un des membres 
fondateurs de ce groupe qui se positionne désor-
mais comme garant d’une créativité décomplexée 
au sein de l’underground belge.     

Par GuiGui

Emptiness a pris un virage musical complètement 
assumé depuis déjà quelques années. Le ton avait 
déjà été donné avec le précédent album “Not For 
Music” (2017) qui enfermait déjà quelque chose 
d’encore plus ambiant et atmosphérique. Mais avec 
“Vide”, vous avez poussé le curseur encore plus loin. 
Peux-tu nous expliquer si cette orientation prise par 
le groupe est due au hasard ou si elle représente un 
cheminement artistique réfléchi  ? Je n’ai pas l’im-
pression qu’on fait ça consciemment en fait. C’est 
juste qu’avec le temps, tu ouvres des portes, tu réa-
lises des choses et finalement on essaie qu’à chaque 
fois ce soit le reflet de ce qu’on pense, de ce en quoi on 
croit ou de ce qu’on a tout simplement envie de faire. 
On ne se dit pas qu’on va aller plus loin dans telle ou 
telle direction. Ça se fait naturellement. Maintenant, 
j’imagine que les influences doivent jouer aussi. Tu 
sais, maintenant j’écoute plus de trucs différents et 
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moins de metal. En tout cas on ne se lance pas de 
défi en se disant qu’on va faire différemment ou sur-
prendre. Tout se fait de manière naturelle. Alors c’est 
clair qu’il y a beaucoup à dire sur l’album et sur la ma-
nière dont on l’a fait. En fait il faut savoir que chaque 
fois qu’on fait un album, on aime remettre les choses 
à zéro, que notre manière de faire est différente et 
qu’on ne reste pas sur ce qu’on connait déjà. On ex-
plore, on va assez loin et on essaie d’oublier que les 
gens vont écouter. Ça ne doit pas spécialement être 
digeste. Ici on a vraiment voulu que la musique soit 
secondaire. On a voulu se mettre ensemble dans 
des conditions de communication entre nous un peu 
ultimes, prendre le temps. On discutait, on se met-
tait dans des endroits dont on “absorbait” l’âme et 
quelque chose se mettait en place. On avait nos ins-
truments dans les mains et on voulait qu’ils ne soient 
que des outils pour transcrire ce qu’on composait 
en partant d’improvisations. C’est comme quand tu 
prends une guitare et que tu joues comme ça sans 
savoir spécialement d’où ça vient. Ça donne quelque 
chose de pur, qui vient de toi ou peut-être de “quelque 
chose” d’autre. On a essayé de jouer sur cette ma-
gie-là. Ce qui nous manquait peut-être un peu dans 
Emptiness vu qu’avant, on voulait toujours être dans 
le contrôle. On avait envie de lâcher prise. C’était une 
sorte d’expérimentation. Tout partait de ces petites 
improvisations. Après j’en faisais des morceaux, et 
là, de la même manière, on se demandait ce qui se 
passait. Ensuite encore tous ensemble on ajoutait 
les petits détails que tu peux entendre sur l’album. 

Avec cette manière de procéder, est-ce que ça pour-
rait vouloir dire qu’il y a une dimension mystique 
dans Emptiness que vous voulez utiliser ? Dans ce 
cas-ci, je pense plus que jamais. Il y a ce côté intros-
pectif. Est-ce que ça vient de l’extérieur, de l’univers, 
ou de l’infiniment petit, de parties de ton âme que tu 
ne comprends pas… ? On espère qu’il y a ce côté ma-
gique et tout repose là-dessus vraiment. On n’a pas 
essayé de faire de la bonne musique, d’être specta-
culaire. On voulait quelque part être complètement 
honnête. On a mis l’ego de côté, on n’a pas essayé de 
prouver quoique ce soit. On a voulu que ce laisser-al-
ler, cette vraie pureté de la musique soit suffisam-
ment magique pour que l’ensemble soit intéressant.

Cette pureté musicale veut-elle dire que les mor-
ceaux qui se trouvent sur “Vide” sont relativement 
bruts et sans trop de travail en aval  ? Disons que 
le vrai travail a été de trouver le temps de faire les 
choses, de se louer certains endroits comme des 
chalets dans les Ardennes. On ne voulait pas juste 
se voir comme si on était en mode répétition. On vou-
lait aller plus loin, se sentir connecté avec les mêmes 
énergies. On savait que si on se donnait le temps, on 
avait tous les outils à disposition. Il ne fallait pas trop 
se casser la tête d’un point de vue technique. Pour 
“Not For Music”, on savait que l’album allait être mixé 
par de grands producteurs donc on faisait attention 
à ce que nos prises soient bonnes et faites avec du 
bon matos (ndlr: le précédent album, sur invitation de 
Jeordie White, fut mixé et masterisé par Sean Beavan, 
producteur historique notamment de Nine Inch Nails, 

Marilyn Manson, A Perfect Circle, Morbid Angel…). Ici, 
c’était différent, on prenait le matériel qu’on pouvait 
transporter comme une carte son, un ou deux micros 
qu’on plaçait n’importe comment sur le moment. Le 
tout en espérant que rien ne viendrait couper le fait 
que nous étions nous-mêmes le vecteur entre cette 
énergie et la musique qui en découlait. 

On ressent un côté plus minimaliste et “do it your-
self” que sur vos autres albums. Sur “Not For Music” 
et sur tous les autres avant, il est vrai que quand on 
avait la base d’un morceau, on réfléchissait beau-
coup à ce qu’on voulait qu’il se passe après telle ou 
telle partie, qu’il y ait un cheminement. Et donc on 
variait les univers pour qu’il se passe plein de trucs. 
Mais pour cet album, on ne voulait pas se perdre 
là-dedans. On voulait rester dans le même univers, 
mais qu’il s’y passe plein de choses.   

Lorsque vous avez publié un premier extrait de l’al-
bum, il y avait une phrase dans la fiche promo qui 
comparait Emptiness a un vieil homme isolé (ndlr: 
“Emptiness is an old man, isolated for too long, bit-
ter, he’s changing again”). Emptiness n’est pas qu’un 
groupe. Qu’est-ce qu’il est aujourd’hui  ? C’est plus 
une créature qui ne devrait pas exister. On ne sait pas 
d’où elle vient, où elle va, pourquoi… Elle n’est pas très 
agréable à regarder, mais elle a un savoir que nous 
n’avons pas, une chose qui a de la valeur, mais il faut 
la chercher à l’intérieur. Cette créature avance effica-
cement, mais elle n’a aucune classe dans sa façon 
de bouger, c’est comme une vieille araignée. 

C’est bien sûr le cas pour beaucoup de groupes, 
mais a fortiori, dans Emptiness, chaque album est 
en quelque sorte le reflet de l’époque durant laquelle 
il est créé. Oui, bien sûr, même si ce n’est pas spé-
cialement ce qu’on essayait de faire avant, mais avec 
le recul on se rend compte que c’est ça. Et je dirais 
qu’avec cet album-ci, on a voulu être vraiment hon-
nête et qu’il représente nos âmes mises en commun. 
Mais on a dû avoir le même regard que celui qu’ont 
les gens en l’écoutant, en ce sens qu’on n’a pas l’im-
pression que c’est nous qui l’avons fait. On s’est posé 
la question de savoir si c’était bien et on a appris à 
l’aimer. On sait que ce n’est pas facile à apprécier. 
On se doute bien que ce n’est pas le meilleur choix 
stratégique…

Ce n’est clairement pas l’album le plus accessible 
de votre discographie. Mais Emptiness s’est un peu 
toujours présenté comme un groupe créatif et au-
dacieux. Je suis content que tu voies ça comme ça 
parce que j’espère que c’est ce qu’on retiendra de 
nous. On s’est posé la question de savoir si on de-
vait sortir cet album. On a expérimenté ça entre mecs 
d’Emptiness, mais on se demandait si on devait le 
sortir en tant que nouvel album d’Emptiness. Puis 
on a eu cette approche où on se demandait ce qu’on 
était en train de faire avec ces constructions autour 
d’improvisations. La question de le sortir s’est long-
temps posée. On avait même pensé le sortir sous un 
autre nom, comme “Vide”. Le fait aussi de chanter en 
français nous amenait au questionnement de savoir 
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si c’était la fin d’Emptiness ou pas. Après réflexion et 
en analysant ce qui fait l’âme du groupe, on s’est dit 
que c’est ce qu’on faisait déjà, c’est juste qu’ici on est 
allé encore plus loin, donc on a finalement sorti ça 
comme ça. Peut-être que ça allait être difficile à faire 
passer, mais on en a parlé avec la maison de disques 
et elle a suivi le truc. Je suis très fier qu’on ait osé 
faire ça. 

Est-il encore possible qu’Emptiness, dans le futur, 
revienne à quelque chose de plus brutal, de plus 
électrique ou est-ce qu’avec cette orientation mu-
sicale, la voie est toute tracée pour l’avenir ? C’est 
très difficile à dire. Il est impossible de se projeter 
maintenant. Après avoir fait un album, on prend tou-
jours un gros break histoire de se laisser vivre, être 
influencé par de nouvelles choses et repartir de zéro. 
Maintenant ce n’est pas impossible qu’on revienne à 
quelque chose de plus brutal, même si je pense qu’on 
ne referait pas forcément du metal. Il n’y a aucune 
limite. On ne devrait s’arrêter à rien. Les groupes de-
vraient toujours pouvoir oser leurs trucs complète-
ment à fond et faire exactement ce qu’ils veulent. La 
musique n’appartient pas à celui qui l’écoute. C’est 
quelque chose de personnel. Attention, ce n’est pas 
du tout pour cracher sur les personnes qui écoutent. 
Tant mieux si ça plait et si ça engendre certaines 
émotions. 

Tu dis ça parce que tu es déçu de certains groupes 
qui, selon toi, pourraient expérimenter beaucoup 
plus, mais restent dans leur zone de confort ? Non, 
je ne sais pas. Mais en même temps je comprends 
le truc. Je me revois plus jeune, quand j’adorais cer-
tains groupes et que je ne comprenais pas pour-
quoi ils tentaient telle ou telle chose. On en arrivait 
presque à avoir la haine. Mais il faudrait s’éduquer 
à combattre ça. Je veux dire que ça prend tellement 
de temps de faire un album qu’il est dommage de se 
mettre des barrières. Il y a des possibilités infinies, il 
faut explorer. 

On est loin d’avoir fait le tour de la question donc se-
lon toi. Bien sûr. C’est impossible. Le monde change 
à tout moment et on n’est pris sans cesse par des 
énergies différentes. Celles qui viennent de l’homme, 
de la nature, de l’équilibre entre elles, le temps qui 
passe, la situation dans laquelle on est… rien n’est 
stable et c’est bon que la musique le reflète. 

Ce qui m’a aussi marqué avec “Vide”, c’est son côté 
cinématographique. Il pourrait clairement être une 
bande originale. Est-ce que le cinéma ou un art plus 
pictural vous a inspiré dans la création de cet al-
bum ? Je ne dirais pas que ça nous a influencés dans 
la création, mais c’est vrai que ça invite à mettre de 
l’image dessus. On en arrive à faire ça maintenant 
que l’album est un peu derrière et qu’on en fait la pro-
motion. On a fait un clip pour le titre “Le Mal Est Chez 
Lui” et on travaille sur d’autres vidéos. 

Il y a une sorte d’expérimentation de la dissonance 
dans l’album. Plusieurs passages sont à l’opposé 
de l’harmonie et contribuent à créer une ambiance 

malaisante. C’est le résultat hasardeux des impro-
visations ou c’était une volonté de votre part de 
prendre l’auditeur aux tripes ?  On avait l’idée de la 
manière dont on voulait faire ressentir le malaise. On 
a beaucoup de couches de détails. On tournait au-
tour de gammes très simples et on arrivait toujours à 
se mettre dans des plans, où peu importe ce que tu 
jouais, plus rien n’était une erreur. Et c’est quand on 
en arrivait là qu’on reconnaissait les bons moments 
qu’on allait garder. C’est là qu’on se sentait connec-
té. C’était comme si tout marchait. En mettant toutes 
ces couches par la suite, plein de choses peuvent 
se passer. Les harmonies sont assez droites, mais 
d’autres détails par-dessus ne le sont pas. On n’est 
pas en train de jouer d’autres notes, mais ça donne 
une impression de faux. 

Ça rejoint la description que tu donnais d’Emptiness. 
Cette créature pas très classe à regarder. Oui, cette 
espèce d’insecte, de mille-pattes qui avance efficace-
ment, mais qui est tout dégueulasse. C’est ce qu’on a 
essayé de représenter, ces espèces de bruits qui ne 
sont plus vraiment des riffs, mais plutôt des petites 
pointes d’info. Au niveau du mixage, je me suis éga-
lement amusé à changer un tout petit peu les notes, 
presque rien, pour que ça sonne toujours un petit peu 
faux, pour accentuer encore le côté que rien n’est 
droit. 

Il y a aussi un côté industriel dans “Vide”. Oui on 
garde ce côté de désolation urbaine. 

Ce qui est intéressant quand on le mélange au côté 
nature dont tu parlais avant et notamment avec le 
fait que vous vous soyez “échappés” par moment 
dans des endroits un peu plus reculés. Oui on voulait 
aussi s’écarter de l’énergie de la ville, prendre de la 
distance et voir comment l’humanité nous affectait. 

Comme tu l’as évoqué, c’est la première fois que 
vous proposez des textes en français. Y a-t-il une 
raison particulière à cela ? Au même titre que pour 
la composition de la musique, on voulait que ce soit 
quelque chose de très instinctif. Enlever la barrière 
de la langue et son côté technique permet de vrai-
ment cracher ce que tu as en tête. 

Et quelles sont les thématiques abordées ? Il y a tou-
jours la base, ce qui fait l’identité d’Emptiness et qui 
est que l’Homme n’est pas important, il n’est pas le 
centre de l’univers. Il fait partie d’un tout, mais n’est 
rien en lui-même. Avec “Vide”, on a voulu inscrire cette 
thématique dans une notion de temps qui passe, le 
temps d’une vie. La pochette avec le bébé l’illustre. 
La plage d’ouverture commence avec un respirateur 
qui est présent tout au long du morceau. Ça illustre 
les derniers instants avant la mort. Ensuite chaque 
titre est un peu une étape de vie. Dans le dernier, on 
entend un bébé qui naît. Ce sont des moments de 
vie, mais dans laquelle on ne parvient pas totalement 
à se reconnaître. Tu sens que c’est l’humanité, mais 
comme si on avait essayé de retranscrire une vie 
dans une dimension proche de la nôtre. Comme rien 
n’est parfaitement droit, on ne capte pas la dimen-
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sion normale et logique. Ce serait la dimension qui 
est juste après. (Sourire)

La fin du dernier morceau est assez surprenante. On 
est conscient de l’effet. Mais c’est un album dans le-
quel il faut se plonger, l’écouter en entier. C’est dans 
l’ensemble que les morceaux ont du sens. Et le fait 
d’apporter cette fin était un peu une volonté de mar-
quer un retour à la réalité qui fait mal. On joue tout de 
manière très douce et cette fin est notre manière à 
nous de faire mal, d’être punk. (Rires)

Il y a toujours eu un soin particulier apporté aux 
artworks d’Emptiness. Ici encore, la pochette est 
une petite œuvre d’art à elle toute seule. Tu peux 
nous expliquer le message que le groupe a voulu 
faire passer avec ce bébé ? Olivier (ndlr: guitare) s’est 
toujours occupé de ce qui concernait l’image. Au fur 
et à mesure de la composition et de nos discussions, 
on a eu un recul sur l’album et sur la manière dont on 
voulait le présenter. Et par rapport à ces moments de 
vie dont je parlais avant, on a envisagé le nouveau-né. 
Mais avec lui, il nous fallait quelque chose qui fasse 
vraiment bizarre… Et en même temps naturel. On vou-
lait rappeler que la vie en elle-même est bizarre, mais 
qu’on est super habitué à tout ce qui nous entoure. 
On est dans un monde infini, instable et complète-
ment fou, mais nos cerveaux y sont habitués. Et donc 
mettre sur l’artwork ce début de vie, ce bébé comme 
ça, c’était bizarre et ça symbolisait bien ce qu’on avait 
envie de faire passer à travers cet album. Concernant 
tout le booklet avec ces formes d’articles de presse, 
c’est pour donner une impression de secrets à aller 
chercher étant donné que l’album est plein de détails. 
On a imaginé ça comme une enquête. Vu que les élé-
ments de l’album provenaient parfois d’on ne sait où, 
on imaginait que si on comprenait ces choses, ça 
ouvrirait des portes. On voulait montrer des 
choses qui sont difficiles à comprendre par-
mi d’autres tout à fait normales. Il y a des 
photos de moi bébé avec ma mère, mais 
un peu déformées, des photos d’autres mo-
ments de vie comme des enfants, un vieil-
lard… Il y a aussi des photos de bâtiments 
qui nous entourent tous les jours ou encore 
des mots qui viennent d’autres albums. 

Vous vous voyez faire du live avec cet 
album  ? On va en faire. Ça va être très 
chouette à jouer. C’est une musique où 
on doit rester sur des univers, du coup ce 
sera même plus facile qu’avant. Il suffira 
de maîtriser l’univers en question. Avant on 
devait sans cesse passer d’un à l’autre et 
techniquement, c’était plus difficile. Tandis 
qu’ici ça va tout seul. Une autre différence 
est aussi qu’avant on essayait de rendre le 
live le plus proche possible de l’album alors 
qu’ici on a envie de faire tout l’inverse, de 
se laisser complètement aller et partir dans 
une plus grande liberté. On veut procéder de 
la même manière que pour la composition 
de “Vide” : jouer faux, partir dans complète-
ment autre chose et que ça marche quand 

même. Les tests qu’on a déjà faits sont très promet-
teurs en tout cas. 

“Not For Music” avait été produit par d’autres per-
sonnes qui avaient amené d’une certaine manière 
une oreille extérieure. Avec “Vide”, vous redevenez 
les seuls maîtres à bord, comme avant. En travail-
lant au Blackout Studio et en produisant Emptiness, 
est-ce que tu ne rencontres pas certaines difficultés 
à avoir du recul sur votre musique ? C’est toujours 
un peu difficile, mais comme ici, le concept était de 
représenter à fond notre identité, je me suis dit que 
les défauts que ça allait engendrer en feraient partie. 
Mais c’est vrai que quand je me retrouvais à devoir 
mixer, ce n’était pas évident puisque tu te retrouves 
devant un miroir, devant tes défauts. Une autre diffi-
culté est que je suis un peu sans carapace avec cet 
album, j’ai beaucoup de mal à le faire écouter. J’ai 
l’impression d’être mis à nu. Comme on n’a pas es-
sayé d’être spectaculaire ni de faire quelque chose 
de facile, je me retrouve avec un album dont je suis 
très fier tout en sachant qu’il n’est pas beau, qu’il est 
plein de défauts. J’ai beaucoup de mal à le lâcher, ça 
me stresse un peu. 

C’est l’album le plus personnel d’Emptiness à ce 
jour ? Oui, de loin. Maintenant, je suis quand même 
impatient qu’il soit dévoilé dans son entièreté. C’est 
difficile de balancer des morceaux comme ça, ça me 
… (serrage de dents)… parce que je sais que ça n’a 
pas tout son sens. Des morceaux pris à part sont da-
vantage des points d’interrogation. C’est déjà difficile 
en soi comme album alors si c’est en plus pour n’en 
avoir que des extraits…

Photos : Bastien Communi
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Après la sortie de “The Atlantic” en 2019, 
Evergrey continue son chemin pour libérer le 
phénix avec son douzième album “Escape Of 

The Phoenix” qui sortira le 26 février. Tom S. En-
glund nous en dit davantage sur le sujet.

Par Alice 

Pour commencer, comment ressentez-vous la sor-
tie prochaine de votre nouvel album “Escape Of The 
Phoenix” ? Je suis heureux et cela fait du bien de 
faire un nouvel album, c’était un travail difficile les 
huit derniers mois. C’est juste génial de pouvoir réali-
ser de nouvelles musiques même si ce n’est pas en-
core sorti, cela sera disponible dans environ un mois 
et j’ai hâte que les gens puissent entendre ça.

Comment s’est déroulé le processus de production 
de l’album ? Est-ce que le confinement a eu un im-
pact sur celui-ci ? Non, car nous avons commencé 
à écrire cet album en janvier de l’année dernière en 
2020. Quand la pandémie est arrivée, nous avions 
déjà réservé un studio donc cela n’a pas eu vraiment 
un impact pour nous. Nous avons continué à écrire 
ce que nous sommes supposés faire. Durant l’été, 
nous sommes allés dans un studio plus grand, puis 
vers septembre ou octobre nous avons fini l’enregis-
trement ensemble, ensuite nous avons pu commen-
cer le mixage. Donc nous n’avons rencontré aucun 
problème finalement.

Depuis “Hymns for the Broken”, vous avez collaboré 
avec Jacob Hansen à la production de vos albums. 
Comment se passe cette collaboration ? Effective-
ment, c’est le quatrième album que nous produisons 
avec Jacob, il nous comprend parfaitement Jonas et 
moi dans le processus de production. Avec Jonas, on 
fait un énorme travail avant ça et cette fois-ci, nous 
avions juste envoyé les fichiers au lieu d’aller au Da-
nemark pour que Jacob mixe tout cela, car nous ne 
pouvions pas voyager. Nous nous comprenons très 
bien depuis qu’on se connaît et qu’on travaille en-
semble depuis 2014 maintenant. Il s’est écoulé déjà 
un long moment depuis quatre albums et nous nous 
connaissons très bien. C’est la meilleure personne 
pour mixer le son d’Evergrey et on fait en sorte que 
ça se fasse et on est heureux avec ça.

Peut-on dire que l’année dernière a été une année 
productive, entre la production du nouvel Evergrey et 
la sortie de votre nouveau projet Silent Skies ? Pou-
vez-vous m’en dire plus ? Silent Skies, c’est un projet 
que j’avais envie de faire depuis dix ans, c’est un duo 
entre moi et un pianiste américain Vikram Shankar. 
Ça ressemble à de la musique de cinéma qui est très 
atmosphérique, lente et soignée avec du chant. Il 
n’y a pas de guitare, juste un peu de percussions, du 
clavier, du piano et des voix. C’est un challenge avec 
un mélange agréable essentiellement entre une mu-
sique organique et ma voix. C’est quelque chose que 
je voulais faire depuis très longtemps et quand j’ai vu 
Vikram faire une reprise d’une chanson d’Evergrey qui 
s’appelle “Missing You”, je lui ai écrit un mail pour lui 
dire que nous devions faire un album ensemble. Ce 

projet est fini depuis trois ans, mais cela nous a pris 
beaucoup de temps pour décider de sa sortie et pour 
travailler l’imagerie, à ce qu’elle devait ressembler 
et faire ressentir. Oui, c’était une année très chargée 
et productive, nous avons aussi sorti un live intitulé 
“Alive In Color” avec mon autre groupe, Redemption.

Est-ce que tu as encore d’autres projets à venir du-
rant ce temps libre ? Non, je n’ai plus de temps libre. 
(Rires) J’ai fait trois albums l’année dernière. J’écris 
tout le temps dès que j’ai du temps libre.

On peut dire qu’Evergrey a toujours été très produc-
tif, vos albums sortent toujours en rythme tous les 
2 ou 3 ans. Comment parvenez-vous à garder ce 
rythme entre les tournées et le reste ? Nous avons 
juste besoin de cela. Nous enregistrons un album, 
nous partons en tournée et puis nous enregistrons 
un autre album et nous repartons en tournée. Cela 
s’enchaîne comme ça. Nous avons créé comme une 
rythmique autour de ça. Nous faisons cela depuis 
vingt-six ans et ça ressemble à n’importe quel autre 
travail.

Parlons un peu plus de votre nouvel album “Escape 
Of The Phoenix”. Quelle est la différence entre ce-
lui-ci et votre dernier album “The Atlantic” ? Que 
peut-on dire pour dire que cet album sonne plus 
sombre ? Honnêtement, je ne sais pas. Je n’ai pas 
comparé les albums et je ne fais jamais ça. Pour moi, 
ce n’est pas intéressant de faire la comparaison, c’est 
juste intéressant de savoir si c’est bien ou non juste 
pour-soi. Mais pour moi, je ne sais pas et je n’ai pas 
écouté mes propres albums depuis un moment donc 
je ne peux comparer. (Rires) Je ressens que cet al-
bum, ”Escape Of The Phoenix”, est très énergique est 
peut-être plus exaltant. Il y a un sentiment de puis-
sance tout en étant plus direct avec de la colère.

Est-ce qu’on peut dire qu’on trouve toujours un 
contraste intéressant entre la lourdeur du son et 
votre voix qui se distingue par son côté émotion-
nel ? Oui, je pense bien sûr que sans ma voix, ça ne 
serait plus Evergrey. C’est un des éléments clés. La 
musique s’adapte en fonction des éléments, il y a tout 
ce qui est lourd ou pas, tout ce qui est plus sombre 
ou plus doux, tout ce qui est plus lent ou rapide. C’est 
une bonne chose d’être Evergrey, car on peut faire à 
peu près ce que l’on veut. À l’exception que l’on ne 
pourrait pas écrire de la musique comme AC/DC, les 
gens se demanderaient ce qu’on est en train de faire. 
Nous restons assez libres de faire ce que nous vou-
lons en principe. 

Les paroles sont toujours importantes dans la mu-
sique d’Evergrey. Pouvez-vous nous en dire plus sur 
les thèmes abordés dans cet album ? J’évoque les 
mêmes choses depuis les deux dernières décennies. 
(Rires) Les sujets principaux sont la solitude et le sen-
timent d’être non conforme, mais ce n’est pas dans la 
perspective de la tristesse ou de la douleur. Depuis 
les deux derniers albums, j’ai le sentiment d’avoir 
changé ma vision et j’écris sur la perspective de la 
force, de l’estime de soi et du courage plus que toute 
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autre chose. Personnellement, je suis heureux d’avoir 
traversé ces épreuves et cela m’a permis de devenir 
la personne que je suis aujourd’hui. Toutes les chan-
sons parlent de ce sentiment d’être un étranger dans 
ce monde qui n’est pas créé pour moi. Cependant, 
aujourd’hui, être non conforme, c’est quelque chose 
de puissant et qui m’a aidé à me réinventer, ce que 
j’apprécie énormément. 

Est-ce qu’“Escape Of The Phoenix” est un concept 
album ? Non, cette fois-ci, ce n’est pas un concept 
album.

Que signifie le titre de l’album “Escape Of The Phoe-
nix” pour toi ? Il représente le phénix qui se sacrifie 
chaque nuit dans le feu. Il s’agit de brûler, mais au-de-
là de cela, il faut se placer dans la perspective de 
l’Homme et penser que c’est une belle preuve d’être 
capable de voler, briser les chaînes et d’être capable 
de se créer une nouvelle fois soi-même. C’est mon 
idée principale derrière ça, car je pense que tout le 
monde à certaines périodes dans sa vie où il a l’im-
pression de se voir défiler sans changement, sans 
lumière dans le tunnel et ça fait du bien de pouvoir 
se libérer.

La pochette de l’album suit donc cette thématique. 
Pouvez-vous m’en dire plus sur cette pochette et 
qui la crée ? Le créateur de cette pochette est Gian-
nis Nakos de Remedy Art Design, il vient de Grèce. 
Je lui dis ce que je viens de t’expliquer au sujet du 
titre de l’album et ensuite il a proposé cette pochette. 
Il a aussi fait la pochette du précédent album “The 
Atlantic”.  

Quelle est votre chanson préférée sur le nouvel al-
bum ? Où avez-vous une chanson particulière dont 
vous vouliez parler ? Il me semble que la première 
chanson que j’ai écrite, c’est l’introduction de “In Ab-
sence Of Sun” et je dirais que c’est ma préférée de 
l’album. J’aime toutes les chansons sous différentes 
perspectives. Si je veux une chanson Heavy et direct, 
je choisis “Eternal Nocturnal”, si je veux que ça frappe 
davantage, je choisis “Forever Outsider”. C’est pour 
ça que je fais un album, il y a tellement de musique 
à mettre dedans que tu ne veux pas choisir et là, tu 
as la possibilité d’avoir tous les morceaux qui sont 
présents dedans a porté de main.

C’est un bon point de vue, personnellement j’ai beau-
coup apprécié “Leaden Saint”. Comme je viens de le 
dire, j’apprécie tous les morceaux, après je dois être 
honnête, je n’ai pas écouté l’album depuis longtemps. 
J’aime passer à autre chose quand j’ai fini un album, 
alors faire des interviews, c’est parfois compliqué, 
car ce n’est pas frais dans ma tête. Mais oui, j’espère 
que Leaden Saint est une bonne chanson. (Rires) 

On a évoqué l’importance des paroles. Vous avez 
fait une vidéo récemment avec Floor Jansen pour 
parler de la santé mentale et de la musique, quel est 
votre point de vue sur ce sujet ? Par rapport à la mu-
sique en général, mais aussi celle d’Evergrey. Pour 
Evergrey, les paroles sont toutes aussi importantes 

que la musique. Pour moi, tu peux avoir de la bonne 
musique avec d’excellentes paroles, le rendu peut 
être génial. Après, tu as aussi des bons morceaux, 
mais avec de mauvaises paroles et ça le tire vers le 
bas. Il est important que les paroles complètent l’his-
toire de la musique.

Concernant les invités, on retrouve sur ce nouvel 
album James LaBrie (de Dream Theater) sur le mor-
ceau “The Beholder”. Comment s’est passée cette 
collaboration ? J’ai écrit cette chanson en studio et 
il y a eu ce passage au clavier qui est apparu. J’ai dit 
aux autres que nous avions besoin d’un guest des-
sus. Puis, tout le monde dans le groupe presque en 
même temps a dit : Oui nous avons besoin de James 
Labrie pour cette partie. Je lui ai donc écrit un e-mail 
puisque nous ne connaissons pas encore et j’ai par-
lé de l’idée de cette chanson. Et que ça serait génial 
qu’il la joue et il était ravi. Je suis extrêmement heu-
reux du rendu final, cela sonne incroyablement bien.

Vous avez réalisé votre clip vidéo “Eternal Noctur-
nal” avec Patric Ullaeus comme producteur. Vous 
avez l’habitude de travailler avec lui, comment se 
déroulent vos collaborations ? Nous travaillons en-
semble depuis 2003, donc c’est toujours la même 
manière de collaborer. Patric fait partie de l’équipe 
d’Evergrey, je ne sais même pas combien de vidéos 
nous avons faits ensemble, quinze peut-être, nous 
avons aussi réalisé un DVD et beaucoup d’autres 
choses. Il comprend ma vision des choses et sait 
comment en tirer les avantages.

Vous avez l’habitude de voyager pour enregistrer 
vos clips, où avez-vous tourné “Eternal Nocturnal” ? 
Cette fois, nous l’avons enregistré sur la côte ouest 
de la Suède, dans un endroit pas très loin de chez 
moi.

Si on parle d’Evergrey rétrospectivement, est-
ce qu’on peut dire que la trilogie avec Hymns Of 
Broken, “The Storm Within”, et “The Atlantic” a per-
mis au groupe d’atteindre de nouveaux horizons ? 
C’était un grand projet sur lequel nous avons travaillé 
pendant longtemps et maintenant c’est bien de faire 
quelque chose de différent pour garder les idées 
fraîches. Nous ne pouvons pas faire la même chose 
encore et encore, nous devons nous renouveler afin 
de nous sentir inspirés et libres de faire de nouvelles 
musiques.

En particulier “The Storm Within”, je pense que cet 
album vous a permis d’atteindre un nouveau public. 
Oui je pense, mais en même temps “The Atlantic” est 
un de nos albums le plus accessibles. Ce qui génial 
avec Evergrey nous grandissons album après album. 
Le succès le plus commercial que nous avons fait 
c’est avec “The Atlantic” donc j’espère que le pro-
chain sera encore plus accessible à tous.

Cette année est le vingtième anniversaire de “In 
Search Of Truth”. Que représente cet album pour 
vous ? Il représente un autre album dans mon livre 
parmi les autres. C’était le troisième album que l’on a 



produit et nous étions quelques nouveaux membres 
dans le groupe. Il a nous permit de gagner en qualité 
et  c’était une progression naturelle de notre album 
précédent “Solitude Dominance, Tragedy”. 

Quels sont les prochains projets pour Evergrey ? 
Avez-vous prévu de faire live stream et quel est 
votre point sur ce sujet ? Nous avons déjà fait du live 
stream en juin l’an dernier sur la scène du Pustervik 
theater dans notre ville natale à Göteborg. Je pense 
que nous le sortirons en DVD l’automne prochain. 
Donc pour le moment, je ne nous vois plus faire du 
live stream. Ce que nous allons faire, c’est plus de 

musique. Si nous ne pouvons pas tourner, nous de-
vrons faire quelque chose.

Avez-vous des souvenirs particuliers d’un concert 
ou d’une tournée en Belgique que vous aimeriez 
partager ? J’ai tellement de souvenirs de concert 
en Belgique, nous avons joué tant de fois là-bas. 
Tout du Graspop, au Biebob, je ne peux pas men-
tionner qu’une seule chose, car je vais frustrer des 
personnes. (Rires) Cependant, le Graspop est l’un de 
mes festivals préférés. C’est un bon souvenir.

Photos : Patric Ullaeus & Giannis Nakos
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Une autre nouveauté pour Human Vivisection, 
c’est votre signature sur un label bien établi dans 
le milieu de la musique extrême. Comment êtes-
vous parvenu à entrer chez Miasma records ? Mias-
ma Records est dirigé par Marco Martins, qui joue 
dans Analepsy. Nous avons été en tournée avec 
eux en 2017. Durant ce tour, nous avons discuté 
de son nouveau label et d’une éventuelle signature. 
Même si la sortie a été longuement repoussée, j’ai 
tout de même décidé de travailler avec lui, car je 
l’apprécie et j’estime que nous sommes là où nous 
devons être aujourd’hui. 

Vous êtes donc maintenant de retour avec votre 
deuxième opus intitulé “Salvation will come”. 
Peux-tu nous en dire plus sur cette bombe ? “Sal-
vation Will Come” parle de la chute et de la dé-
chéance de l’humanité. L’esclavage, les bombes 
nucléaires, la destruction de l’humanité ainsi que 
toutes les misères. L’album a principalement été 
écrit en 2017, mais, au vu des raisons citées, a été 
retardé. Après le split du line-up original, j’ai écrit 
énormément de riffs, et le processus d’enregistre-
ment fut extrêmement lent, car j’enregistrais hors 
de ma zone de confort, sans expérience réelle. 
Mais je suis finalement content du résultat et sur-
tout très heureux de pouvoir enfin sortir ce monstre.

Tu as donc écrit tout l’album seul ? Où les nouveaux 
membres ont-ils amené un “input” aux morceaux ? 
J’ai écrit la plupart des instruments moi-même. Le 
line-up original a été impliqué un minimum, mais 
la plupart des compositions ont été écrites après 
le split. Notre chanteur Flo a écrit tous les textes. 
Je trouve en fait plus simple de bosser sur les mor-
ceaux seul, cela va plus vite et on évite pas mal de 

Arrivé comme une bombe sur la scène metal 
belge avec leur premier album “The Perpe-
tual Gap”, Human Vivisection n’a pas tardé 

à se développer et à nous représenter à l’inter-
national. L’arrivée du nouvel effort “Salvation will 
come” nous donne l’occasion de discuter avec la 
tête à penser du combo, Roy, et d’en savoir plus 
sur cette nouvelle pépite bien brutale.   

Par Oli

Tout d’abord, que s’est-il passé depuis la sor-
tie de votre premier album “The Perpetual Gap” ?  
Les retours de “The Perpetual Gap” ont été excel-
lents, au-delà de nos espérances. Nous avons réus-
si à faire de bons shows et festivals ainsi que trois 
tournées. Je ne m’étais pas attendu à ce que l’on 
puisse faire tout cela avec notre premier album.  

Votre line-up a évolué depuis. Quelles en sont 
les raisons ? Et quels ont été les critères de sé-
lection des nouveaux membres ? Des visions ainsi 
que des motivations différentes ont été la cause 
de conflits dans le groupe. Il était impossible de 
continuer Human Vivisection dans ces conditions. 
En conséquence après notre performance au 
Deathfeast, nous avons splitté. Mais je n’étais pas 
prêt à laisser mourir un groupe pour lequel j’avais 
tout donné jusqu’à présent. J’ai donc décidé de 
rechercher de nouveaux membres motivés. En un 
mois seulement je les ai tous trouvés. J’avais juste 
quelques doutes concernant notre chanteur Flo 
(dû à la distance qui nous sépare), mais ses qua-
lités et sa motivation m’ont convaincu qu’il était la 
personne recherchée, et je ne regrette absolument 
pas cette décision.  
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discussions.  

La grosse différence entre “The perpetual gap” & 
“Salvation will come” se situe dans la production 
et le style. L’ensemble sonne plus brutal death que 
slam, mais toujours aussi groovy et brutal. Quand 
t’es-tu dit que tu allais prendre cette direction ? Je 
suis fan des productions clean dans la musique. 
J’adore le slam, mais trop souvent la production 
est crasseuse. Je préfère quand elle est polie. Je 
savais donc dès le départ que je voulais ce genre 
de production. Le label a été généreux, ce qui nous 
a donc permis de travailler avec Wilson de Cats and 
Hammers Domination audio production. Il a passé 
pas mal de temps à perfectionner le son comme 
nous le désirions, et nous sommes plus que satis-
faits du résultat. J’aime les riffs groovy. Ce sont 
ces passages qui te font bouger la tête, mais si tu 
ne fais pas attention à la musique réellement. J’ai 
également essayé d’ajouter des passages plus ra-
pides, car je pense que “The Perpetual Gap” man-
quait cruellement de riffs de ce genre. Mais au fi-
nal, je suis très heureux du résultat.

Parlons un peu de la thématique de “Salvation will 
come”. Quelle est-elle ? Et où êtes-vous allé cher-
cher votre inspiration ? Déjà avec le line-up précé-
dent, nous nous sommes rapidement mis d’accord 
que nous voulions que le band traite de l’auto-des-
truction de l’humanité. Notre précédent chanteur 
Yenthe avait pensé à ce thème en trois parties : la 
chute/la destruction/la renaissance. J’aime beau-
coup cette idée, et je vais donc essayer de clore le 
chapitre dans notre troisième album.

Il semble que vous ayez trouvé le designer parfait 

pour votre musique. Qui est-il et comment avez-
vous collaboré ? L’artiste est Pedro Sena Lordigan 
et il vient du Portugal. Il avait déjà fait l’artwork du 
notre premier album “The Perpetual Gap”. Il est 
vraiment cool et c’est facile de travailler avec lui. 
Il a su capturer l’idée que nous avions. J’aimerais 
vraiment pouvoir continuer à travailler avec lui 
dans le futur. 

Avec la situation mondiale actuelle due au Co-
vid, quels sont vos plans pour les mois et années 
à venir ? Et quelles sont vos attentes ? Pour être 
tout à fait honnête, il est très difficile de planifier 
quoique ce soit actuellement. Je n’attends pas à 
remonter sur scène de sitôt. Et quand bien même 
les concerts pourront reprendre, ce sera avec des 
règles très strictes. Je ne m’attends donc pas à 
voir apparaitre un show normal avant 2022. Cela 
me laisse du temps, mais une certaine démotiva-
tion pour préparer le troisième volet et cela rend 
difficile la promotion de l’album “Salvation will 
come”. Vu la tonne de groupes et d’albums sor-
tant jour après jour, il est très difficile de se faire 
une place dans le monde de la musique digitale. 
Les concerts sont essentiels, car nous voyons l’im-
pression et la réaction du public et dans fans. Cela 
reste le meilleur moyen de vendre notre musique et 
d’établir des contacts pour le futur. Mais sans cela 
nous sommes bloqués là où nous sommes actuel-
lement. Cela me rend très triste de voir dans quel 
monde nous vivons aujourd’hui et je suis perplexe 
quant à ce que le futur nous réserve et à la musique 
en général.  

Photo : D.R.
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Landmvrks gravit des marches dans la scène 
metalcore depuis quelques années. Le groupe 
originaire de Marseille (France) continue dans 

sa lancée avec son troisième album “Lost In The 
Waves”. Florent (chant) nous en dit davantage sur 
le sujet.

Par Alice 

Pour commencer est-ce que vous pouvez présenter 
Landmvrks ? Comment l’histoire du groupe a-t-elle 
démarré ? Nous sommes un groupe de Metal fran-
çais, nous avons sorti deux albums en 2016 et 2018 
et nous sommes actuellement dans la promotion de 
notre troisième album “Lost In The Waves” qui sortira 
chez Arising Empire Records. Le groupe s’est formé 
en 2012, mais ce n’est qu’en 2014 avec l’arrivée de 
Nicolas Exposito que le nom de LANDMVRKS a été 
adopté et suivi par nos premiers concerts dans la ré-
gion marseillaise. 

Comment vous sentez-vous à l’approche de la sortie 
de votre nouvel album “Lost In The Waves” avec le 
contexte actuel ? Cet album nous l’avons composé 
avant et pendant la pandémie. Il sortira bientôt et la 
pandémie ainsi que les restrictions existent toujours. 
Nous acceptons le fait que notre album est intrin-
sèquement lié à cette situation, cela a affecté notre 
processus de création, car composer à distance en 
plein confinement et hors de notre zone de confort 
habituelle cela a dû laisser une marque dans notre 
musique qu’on le veuille ou non. 

Est-ce que vous pouvez m’en dire davantage sur le 
processus de création de “Lost In The Waves” ? Est-
ce que la période actuelle avec les confinements 
et les sorties repoussées ont eu un impact sur sa 
réalisation ? Nous avons commencé la création de 
“Lost In The Waves” il y a presque deux ans. Pour 
la première fois depuis la création du groupe nous 
nous sommes tous réunis dans un studio pour créer, 
car auparavant Nico et moi étions les seuls compo-
siteurs. Sur cet album, nous accueillons deux nou-
veaux membres et nous voulions mettre les capaci-
tés et les influences de tout le monde à profit ! Cette 
session a donné naissance à deux morceaux comme 
“Rainfall” ou “Tired Of It All”, nous étions très satis-
faits, cela a été très fluide. Après cela, nous sommes 
partis en tournées et en concerts sur une période de 
six mois puis la pandémie est arrivée. Nous avons 
finalisé l’écriture à distance durant le premier confi-
nement. C’est à ce moment-là que nous avons trouvé 
le nom de l’album et composé la chanson “Lost In 
The Waves”.

Souvent, on dit du troisième album qu’il est celui de 
la maturité. Quels éléments avez-vous apportés en 
plus à “Lost In The Waves” comparé à vos deux pre-
miers albums ? Nous avons apporté énormément de 
nouvelles choses ! Nous adorons explorer des sons, 
mais nous voulons garder notre identité qui est celle 
d’un groupe de metal avec des guitares, des riffs et 
un son agressif. Le challenge est de réussir à appor-
ter constamment de nouveaux éléments et à les inté-

grer à LANDMVRKS. Nous sommes autant influencés 
par les groupes de Hardcore New-Yorkais que par le 
Punk Rock californien, le Rap français, le Hip Hop 
américain, etc. Notre style de prédilection, c’est le 
metal moderne bien sûr, mais ce sont des styles que 
l’on écoute, qu’on pratique et que l’on “étudie”. Donc 
sur cet album, nous sommes allés piocher beaucoup 
plus dans nos autres influences. Nous avons créé 
nos morceaux les plus sombres et agressifs ainsi 
que les plus intimistes. Il y a même une chanson qui 
est vraiment très différente du metal classique et 
nous avons très hâte d’avoir le retour de nos fans sur 
celle-là en particulier.

Sur votre second album “Fantasy”, on retrouve de 
nombreux invités contrairement à votre nouvel al-
bum où il n’y en a aucun. Comment expliquez-vous 
ce choix ? C’était une volonté ou avez-vous rencontré 
une certaine difficulté due au confinement ? C’était 
une volonté. Pour “Fantasy”, nous avons fait partici-
per des artistes qui nous ont fait part de leur sensibi-
lité créative et nous en sommes vraiment satisfaits. 
Avec “Lost In The Waves”, nous avions ce besoin de 
proposer un album avec nous à 100 %, et d’emme-
ner les gens plus profondément dans notre univers. 
Nous voulions faire en sorte de réussir à concrétiser 
toutes nos idées par nos propres moyens.

Florent, tu as tout de même réalisé deux apparitions 
en dehors de Landmvrks avec les groupes Catch My 
Story et Skywalker. Comment se sont déroulées les 
collaborations ? Oui ! Les Skywalker sont devenus de 
bons amis, car nous avons fait une tournée avec eux 
il y a quelques années, j’étais très heureux qu’ils me 
proposent de faire ce featuring. Pareil pour Catch My 
Story, ils sont venus produire leur nouvel album dans 
mon studio Homeless Records à Marseille. Les deux 
featuring se sont faits naturellement et j’ai enregistré 
mes parties dans mon studio à distance.

Tu as sorti cette année ton album solo “Vraie His-
toire” dans un registre rap. Comment expliques-tu 
cette envie de sortir de ta zone de confort avec Land-
mvrks et de produire quelque chose de différent ? Je 
pense écouter et faire du rap depuis presque aussi 
longtemps que je joue de la guitare, j’ai donc grandi 
avec ça. Nous avions même un groupe avec des potes 
à une époque, nous avons fait quelques concerts sur 
Marseille et sortis une Mixtape. Je n’ai jamais arrêté 
d’écrire des textes de rap en français, donc je me suis 
dit qu’il était temps après toutes ces années de sortir 
une mixtape en solo. À partir de ce constat, faire du 
rap n’est pas vraiment sortir de ma zone de confort, 
cela peut paraître décalé, car je pense sincèrement 
que personne n’est éduqué à ça en France particuliè-
rement. Pourtant le rap et la culture rock sont forte-
ment liés et il n’y a qu’à voir la scène US actuelle qui 
emprunte beaucoup des codes Metal/Emo, ou même 
la scène Punk Hardcore des années  90 avec toute 
l’équipe du DMS Crew par exemple qui compte de 
nombreux groupes de Hardcore ainsi que de rappeur.

J’étais très surprise à l’écoute du titre "Visage" dans 
un registre rap sur le premier couplet. Est-ce que 
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vous pouvez m’en dire davantage sur ce morceau ? 
C’est le morceau que j’ai évoqué tout à l’heure. Ce qui 
est bien avec LANDMVRKS c’est qu’on ne se sent ja-
mais bridé, tout est possible, même si les influences 
Hip Hop se font toujours sentir, j’avais l’envie de faire 
un morceau qui mélange le Rap et le Metal d’une 
manière plus évidente. Le problème étant de rapper 
en anglais c’est une autre paire de manches. J’aime 
le rap quand il y a des jeux de mots, quand tout est 
fluide et que ça rime au bon moment… Mon accent 
ainsi que mon niveau d’anglais ne me le permettaient 
pas. J’ai donc fait part de ce problème à Nico qui m’a 
simplement dit “tu es rappeur, tu es français, fais le 
couplet en français ! C’est 100 % légitime”. 

J’ai donc commencé à travailler sur ce morceau et 
j’avais un peu peur de la réaction de tout le monde, 
mais ils ont adoré et m’ont encouragé dans ma dé-
marche ! Après avoir fini la démo, j’ai envoyé l’instru-
mental à retravailler auprès d’un pote qui s’appelle 
Yann Polok de Hajime Beats, qui m’a grandement 
aidé pour finaliser le beat, à trouver les bons patterns, 
les bons samples, les textures…

Comment pensez-vous que ce morceau “Visage” 
sera accueilli ? Il y a toujours une pointe de réti-
cence dans le milieu Metal vis-à-vis de la musique 
rap… Cependant est-ce que vous pouvez affirmer 
que les mentalités évoluent, je pense, notamment 
avec des groupes comme Smash Hit Combo ? Oui, 
c’est possible que le public Metal soit réticent et je 
peux le comprendre, car pour beaucoup le rap ne fait 
pas partie de la culture avec laquelle ils ont grandi. Le 
rap est un genre mainstream aujourd’hui, mais il ne 
faut pas oublier que le Metal ou le Punk à leur début 

c’était un style Undergound, c’était l’alternative à la 
musique pop/radio, c’était une façon pour les jeunes 
de s’exprimer autrement. Il est tout aussi légitime 
que n’importe quel autre style de musique. J’ai l’im-
pression que les jeunes aujourd’hui peuvent être plus 
ouverts déjà parce que leurs idoles comme XXXTen-
tacion, Billie Eilish, Post Malone sont imprégnées de 
la culture Rock ! En tout cas, les fans de LANDMVRKS 
sont pour la plupart enthousiastes vis-à-vis de mon 
projet rap, j’ai donc vraiment hâte qu’ils écoutent ce 
morceau. Je pense que les retours que j’ai eus sur 
ma mixtape m’ont permis de passer le cap et d’inté-
grer cette part de moi à LANDMVRKS.

Évoquons également, d’autres groupes français 
comme Rise of the Northstar ou Betraying the Mar-
tyrs qui commencent à se développer à l’étranger. 
Est-ce que vous commencez à rejoindre le même 
chemin qu’eux ? Comme beaucoup de groupes de 
Metal qui chantent en anglais, nous avons eu un dé-
veloppement plus rapide à l’étranger qu’en France ! 
La France est plus dure à conquérir, c’est comme ça. 
Néanmoins pour ce qui est de LANDMVRKS, le pu-
blic français est incroyablement encourageant, nous 
voyons notre fan base grandir de jour en jour et c’est 
vraiment une bonne chose de se sentir bien accueilli 
chez soi.

Comment percevez-vous l’évolution de la musique 
Metal en France depuis ces dernières années ? Je 
dirais assez bonne ! Ce qui est intéressant c’est que 
nous n’avons pas encore beaucoup de groupes qui 
se font un nom en Europe et à l’international, mais ils 
sont très bons. Dans tous les styles de Metal, je sais 
que les groupes de Post/Black Metal sont très ap-



préciés et pareil pour Metalcore/Hardcore. Bien sûr 
nous avons Gojira qui nous représente fièrement et 
qui est devenu un groupe majeur de la scène Metal 
mondiale à juste titre. Donc je pense que la France 
est encore en expansion au niveau de ce style musi-
cal et qu’elle a un bel avenir devant elle. 

Revenons sur votre l’album “Lost In The Waves”. 
Est-ce que vous pouvez m’en dire davantage sur 
la thématique de l’album ? L’eau et les vagues sont 
des thèmes récurrents de l’album. C’est une simple 
métaphore des différents sentiments que l’on peut 
expérimenter au cours d’une vie avec différentes his-
toires. Chaque vague est unique avec son intensité, 
sa forme et sa couleur comme chaque chanson de 
cet album.

Vos pochettes se sont toujours démarquées avec un 
esthétisme qui ne correspond pas forcément à votre 
style de musique. C’est une façon pour vous de vous 
différencier ? Est-ce que vous pouvez m’en dire da-
vantage sur la pochette de “Lost In The Waves” et 
qui l’a réalisée ? Nous voulons faire des pochettes 
qui ne soient pas ancrées dans leur époque. Nous 
aimons nous dire que nous reverrons notre pochette 
dans dix ans et qu’elle n’aura pas vieilli. Cette po-
chette est une photo qui a été prise par une artiste 
photographe et amie qui s’appelle Faustine Martin. 
C’est une photo qui fait partie de ses shootings per-
sonnels et qui n’avait pas pour but d’être exploitée 
pour LANDMVRKS. Nous sommes simplement tom-
bés dessus et immédiatement nous avons su que 
c’était ce qui correspondait le mieux à “Lost In The 
Waves”. Nous ne connaissons ni le nom ni le visage 
du mannequin sur la photo et cela laisse place à l’in-
terprétation. Je ne pense que la pochette a influencé 
la finalisation de l’album, car tout n’était pas encore 
écrit lorsque nous l’avons choisi, elle a donc participé 
à plus que l’univers graphique.

Qui et quelles sont vos inspirations musicales ? 
Comme je l’ai dit, nous apprécions beaucoup d’ar-
tistes d’univers différents, du Metal au Hip Hop avec 
tout ce qu’il pourrait y avoir entre les deux !

Vous allez jouer, croisons les doigts, au Hellfest en 
2021. Vous y avez déjà joué en 2016. Quels souve-
nirs en gardez-vous ? C’est un souvenir inoubliable, 
c’était notre première venue au Hellfest en tant qu’ar-
tiste et festivalier ! Pouvoir se balader en backstage 
et croiser Jonathan Davis juste avant de monter sur 
scène ça laisse de beaux souvenirs. Cette fois-ci, 
nous jouerons sur la Warzone qui est sûrement notre 
scène favorite, nous avons hâte !

Comment envisagez-vous la suite des événements 
après la sortie de “Lost In The Waves” ? Vous avez 
une tournée programmée en France et une à l’étran-
ger… Comment vous sentez-vous par rapport à la 
situation actuelle ? Est-ce que vous êtes plutôt op-
timiste ou non ? Nous sommes optimistes dans le 
sens où tout le monde n’a qu’une seule envie : refaire 
des concerts, ça bouillonne et on le sent. Nous avons 
vraiment hâte de pouvoir remonter sur scène, car 
lorsque l’heure viendra nous savons qu’il y aura une 
énergie sans précédent des deux côtés, pour le mo-
ment nous restons patients.

Est-ce que vous songez au live en streaming ? Quel 
est votre avis à ce sujet ? Oui nous y pensons c’est 
une très bonne chose cela permet de garder un 
contact, de continuer à proposer du contenu et de 
toute façon je ne vois pas ce qu’il y a de mieux à pro-
poser actuellement, en termes de représentation ar-
tistique par le biais internet.

Photos : D.R.
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personnes et j’ai voulu me servir de cette expérience 
pour me libérer en en parlant ouvertement. Certains 
m’ont déconseillé d’en parler de cette manière, à tra-
vers la musique, mais j’ai préféré suivre mon instinct 
et le faire quand même. 

Comment te sens-tu désormais, mieux j’espère ? 
Aujourd’hui je vais mieux, les gens associent souvent 
la dépression à une sorte de toile artistique, de pein-
ture, avec des pensées négatives, voire suicidaires, 
mais la réalité est très différente. Ça peut arriver à 
n’importe qui sans forcément tomber dans cet ex-
trême. Tu peux ressentir des sentiments étranges, 
des peurs notamment quand tu es seul, le reste du 
temps tu vis normalement, tu manges, tu bois, tu 
écoutes de la musique, mais dès que tu te retrouves 
seul, là c’est vraiment difficile. Aujourd’hui, je garde 
toujours à l’esprit que ce n’est pas un sujet tabou et 
qu’il faut en parler librement pour ne pas replonger. 
Cependant si tu te sens vraiment mal il ne faut pas 
hésiter à demander de l’aide, à consulter un médecin 
et te soigner jusqu’à ce que tu ailles mieux, comme je 
l’ai fait il y a quelque temps suite à une épreuve très 
douloureuse. Il n’y a rien de honteux là-dedans, bien 
au contraire. Ça touche des millions de personnes, 
la vie moderne est très stressante, j’ai vu des gens 
souffrir de dépression en silence, ce nouvel album 

Parler avec Efthimis Karadimas, le chanteur et 
leader de Nightfall est quelque chose de très 
spécial. L’homme est lucide, plein de sagesse, 

extrêmement gentil et peu avare en confidences 
quand il s’agit de parler d’“At Night We Prey” le nou-
vel album du groupe, dont l’histoire est aussi réelle 
que bouleversante. 

Par Shades of God

Entre la sortie de votre dernier album et “At Night We 
Prey”, il s’est écoulé pas mal de temps, c’est génial 
de vous revoir. Tout d’abord, merci pour ton intérêt 
pour notre groupe et notre musique, merci beaucoup. 
C’est vrai que ça fait un bail, mais c’est assez habituel 
pour nous. Tu sais nous les artistes, nous préférons 
prendre notre temps et revenir avec quelque chose 
de vraiment intéressant. Nightfall n’est pas un groupe 
qui fait un album chaque année juste pour le plaisir, 
quand on en fait un c’est que nous avons des choses 
à dire, à extérioriser, un message à faire passer au-
près des fans. Nous avons commencé à travailler sur 
“At Night We Prey” il y a plus de deux ans, avec une 
construction morceau par morceau, étape par étape. 
Quand est venu le moment de poser les paroles, 
j’étais dans le doute parce que je vivais un épisode 
dépressif. C’est une chose qui touche beaucoup de 
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s’adresse aussi à eux. 

Que signifie ce mystérieux titre “At Night We Prey” ? 
Ce titre est un jeu de mots (Pray = prier, Prey = proie). 
Certains prient la nuit, ils prient leur Dieu, où je ne 
sais quoi d’autre. Içi, ce qui est mis en avant c’est que 
la nuit nous pouvons vivre des moments difficiles, 
être en proie aux angoisses, à la solitude. C’est pro-
bablement dans ces moments-là que tu souffres le 
plus quand tu es frappé par la dépression, le “Prey” 
du titre signifie que tu es en souffrance, esseulé, que 
tu ne peux pas parler avec d’autres personnes, et là 
tu deviens agressif et personne ne peut comprendre 
le pourquoi de ce comportement. Cette agressivité 
renvoie une mauvaise image de toi, elle existe de 
manière inconsciente, malgré toi. Voilà ce que j’ai 
voulu mettre en avant dans le titre de l’album. Le per-
sonnage présent sur la pochette est une métaphore, 
une entité féminine armée d’un couteau prête à te 
poignarder, elle représente la dépression, elle est la 
dépression qui te frappe. Beaucoup disent que cette 
pochette est belle, elle ne l’est pas, elle symbolise 
cette horrible maladie. 

Ce n’est pas un risque de sortir un album en cette 
période ? Rien n’indique que les concerts vont re-
prendre. C’est effectivement un risque, c’est vrai. Ce-
pendant ça reste une opportunité formidable d’être 
en contact avec les gens qui sont plus que jamais 
seuls en ce moment et en souffrent. Il n’y a plus de 
loisirs, les populations sont confinées, sous couvre-
feu, un album ce n’est pas seulement du live, c’est 
aussi une manière de faire passer un message, de 
garder un lien social, un peu comme dans les années 
80/90, et ce quel que soit la situation politique ou sa-
nitaire d’un pays. Ne pas se produire en live ne signi-
fie pas qu’un groupe, un artiste, ne peut pas rester 
en contact avec les fans, bien au contraire, surtout 
en ce moment. Actuellement, la santé mentale des 
êtres humains est au plus bas, ils perdent presque le 
gout à la vie, hormis travailler et rentrer chez eux il ne 
se passe plus rien, cette période est totalement folle. 
Si nous avons voulu sortir “At Night We Prey” mainte-
nant c’est aussi pour que les gens puissent penser à 
autre chose avec notre musique. 

Une fois de plus c’est un album où la brutalité et les 
mélodies cohabitent parfaitement, ce mélange est 
indissociable de votre identité. Depuis le commen-
cement du groupe, nous faisons en sorte de mettre 
beaucoup de mélodies dans notre musique parce 
que nous adorons ça. La brutalité est “secondaire”, 
d’abord nous structurons autour d’une mélodie et 
seulement par la suite nous introduisons les parties 
brutales. Je ne peux pas te dire si c’est indissociable 
de notre identité et peu importe à vrai dire, mais c’est 
vrai que nos albums ont cette caractéristique. 

Après Holy Records, vous voilà signés chez Season 
of Mist, c’est une belle histoire entre la France et 
Nightfall. Je vais être honnête avec toi: si nous exis-
tons c’est grâce à la France. Autant grâce aux labels 
qu’au public avec lequel nous avons grandi, évolué. 
C’est une belle histoire parce que nous sommes pas-

sés de rien à tout avec la France. Nos états d’esprit 
sont les mêmes, nous avons beaucoup de choses 
en commun. En Angleterre ou en Allemagne les fans 
sont géniaux, mais avec la France il se passe quelque 
chose de particulier, ça relève presque d’une alchi-
mie. Retournons en 1992 quand Holy Records a pris 
le risque de signer un groupe grec, inconnu à l’échelle 
européenne et même locale, c’était complètement 
fou. Dans une certaine mesure je considère Philippe 
et Séverine d’Holy Records comme un frère et une 
sœur, ils ont sorti la scène grecque de l’anonymat 
en nous mettant en avant, certains des meilleurs al-
bums de notre scène sont sortis sur des labels fran-
çais ! En ce qui concerne Season of Mist, la décision 
n’a pas été difficile à prendre quand ils ont voulu tra-
vailler avec nous, déjà parce que je connais et admire 
le travail de Michael Berberian et aussi parce que j’ai 
beaucoup discuté avec mes amis de Septicflesh et 
Rotting Christ qui n’ont fait que confirmer tout le bien 
que je pense de ce grand label. Michael Berberian a 
fait un travail formidable avec Septicflesh, personne 
ne peut le contester. Tu sais, beaucoup de labels se 
fichent des groupes, des artistes, on est juste une si-
gnature au milieu des autres, ça fonctionne peut-être 
dans l’industrie de la pop music, mais pas dans le 
metal. On a besoin de confiance mutuelle, d’équipes 
soudées sur lesquelles on peut compter. Season of 
Mist est une combinaison du travail à l’ancienne, ver-
sion underground, et d’un modèle business améri-
cain qui te permet de faire de belles choses. 

Malgré la situation actuelle et le flou qui l’entoure, 
avez-vous des plans pour 2021 ? Pour promouvoir 
“At Night We Prey”, nous allons mettre en ligne plu-
sieurs vidéos, et utiliser au mieux les différents ser-
vices de streaming. Si c’est possible durant l’année 
nous partirons en tournée avec le groupe Draconian, 
mais honnêtement je ne pense pas que ça arrivera. 
Cette série de concerts aura sûrement lieu en 2022 
plutôt que cette année. Cependant, plus l’album sera 
écouté, plus il touchera de personnes et plus il sera 
connu, cela aura peut-être pour effet de donner au 
public l’envie de nous voir sur scène quand ce sera 
possible. Beaucoup de groupes ont décidé de repor-
ter la sortie de leur album, et c’est peut-être un bien 
pour nous, “At Night We Prey” ne sera pas noyé dans 
une masse de sorties comme c’est le cas depuis des 
années, ça lui offrira plus de visibilité. De nos jours, il 
y a tellement de sorties en même temps qu’au bout 
de deux mois un disque est considéré comme vieux 
et il est vite oublié. Puis soyons francs, tu penses 
vraiment que des concerts peuvent être organisés 
en l’état sans aucun risque ? Je ne pense pas. Ad-
mettons qu’un gouvernement donne le feu vert pour 
la réouverture des salles, penses-tu vraiment que les 
salles seront pleines ? Que des personnes n’auront 
pas peur ? Je n’y crois pas. Ce n’est pas concevable 
pour le moment de reprendre une vie normale sans 
risquer d’y laisser sa santé, ou pire sa vie. Tout ça 
pour quoi ? 3 heures de spectacle ? Non, non, soyons 
sérieux. Je serais heureux que ça reparte comme 
avant, mais ce n’est pas envisageable. 

Photo : Christos Bozikis
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C’est l’un des groupes les plus barrés en France, 
ce qui ne les empêche pas d’avoir une intelli-
gence incroyable. Bah oui, ce n’est pas incom-

patible ! Vous voulez savoir comment on peut être 
plus influencé par une musique de Rabbi Jacob que 
par Metallica ? Bien Julien Cassarino, le guitariste 
de Psykup vous l’explique en nous parlant du nouvel 
opus du groupe, “Hello Karma!”. 

Par Shades

Si pour débuter cet entretien, je te dis qu’”Hello Ka-
rma!” s’inscrit dans la continuité de “Ctrl+Alt+Fuck”, 
je me trompe ? Non pas du tout, c’était voulu d’ail-
leurs. C’était ma volonté en tant que compositeur de 
raccorder les wagons, Psykup est resté inactif un bon 
moment, du coup “Ctrl+Alt+Fuck” suscitait beaucoup 
d’interrogations et d’attentes de la part des fans et 
de la presse. On souhaitait montrer que le groupe 
ne s’était pas calmé même s’il est revenu avec une 
musique un peu différente de l’époque. Pour “Hello 
Karma!” j’ai voulu garder le côté très Metal, rentre-de-
dans, en accentuant les extrêmes, il y a beaucoup de 
blast beats, d’agressivité et en même temps de la 
mélodie dans les voix. On s’est attardé sur tous les 
détails comme les arrangements, le son, les refrains, 
des choses déjà mises en place, mais volontaire-
ment intensifiées pour offrir un véritable voyage so-
nore à l’auditeur. Avoir travaillé avec Fred Duquesne 
de Mass Hysteria a aussi été bénéfique en termes de 
sons, il a fait quelque chose de typé, organique, his-
toire que ça ne sonne pas froid et mécanique comme 
trop de productions actuelles.

Même en ayant rendu votre musique plus directe, 
elle reste folle, c’est une belle prouesse. Ça, c’est 
la marque Psykup ! Un peu de la même manière 
que Tarantino fait au cinéma, notre musique est un 

cocktail explosif des différents styles qu’on écoute. 
Mes gouts sont très variés, autant en cinéma qu’en 
musique, je peux écouter du classique, du Death, 
de la Funk, du Jazz et passer sur un gros Hardcore 
new-yorkais quelques minutes après. Il n’y a pas de 
limites et nos fans sont habitués à ce métissage, on 
peut claquer un morceau très calme comme “For The 
Ones” et expérimenter à fond sur un autre, ça ne sur-
prend personne. En vieillissant j’écoute plus de trucs 
directs et je me dis que les fans ont probablement 
cette envie-là également, du coup, pour ne pas se 
renier on a gardé la folie, le métissage, mais en les 
rendant plus spontanées et directes. Quelques gars 
m’ont demandé “où sont les titres de 15  minutes, 
comme avant ?”, j’ai répondu qu’ils sont dans les al-
bums d’avant ! Ça s’appelle évoluer tout simplement. 
Psykup est aujourd’hui plus digeste en quelque sorte, 
et c’est voulu. 

Il parait que tu n’es pas du genre à t’inspirer des riffs 
de Metallica, mais plutôt des musiques de film de 
Vladimir Cosma, c’est vrai ? (Gros éclats de rire) Tout 
à fait ! Dans “Ctrl+Alt+Fuck”, il y a un passage où je me 
suis rendu compte qu’une mélodie ressemble à celle 
d’une des musiques présentes sur “Les Aventures 
de Rabbi Jacob” ! C’était totalement inconscient, je 
te l’assure. Du reste, je n’écoute pas du Metal autant 
qu’on pourrait le croire, surtout en période de compo-
sition pour justement ne pas être influencé indirecte-
ment, parfois tu sors un super riff et tu t’aperçois que 
c’est un vieux riff de Machine Head, pour éviter ça je 
préfère ne pas écouter de Metal dans ces moments. 
J’ai une culture du riff assez old school, et je trouve 
qu’elle se perd malheureusement. Sans jouer le vieux 
con, de nos jours c’est surtout les productions qui 
sont en béton, quand tu creuses tu vois que les riffs 
ne sont pas recherchés et travaillés. Et moi j’adore ça 
les riffs travaillés, ceux que tu peux chanter, chose 
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que je veux à tout prix garder dans Psykup. À l’in-
verse, certains mecs misent tout sur la technique, 
font des trucs impressionnants, OK, mais il y a zéro 
recherche derrière. 

Tout à l’heure, tu parlais de son, le mixage est fait 
par Fred Duquesne, c’était une volonté ou un ha-
sard ? Fred est un vieux pote, on se connait depuis 
très longtemps. C’est un mec important du milieu, 
pour le précédent album on a bossé avec Francis 
Caste qui est également une référence, là on a vou-
lu apporter quelque chose de plus, de différent, un 
peu plus à l’américaine. Fred a une sacrée oreille en 
plus de se mettre au service du groupe, quand on lui 
a proposé de mixer l’album il était enthousiaste non 
seulement parce qu’il aime Psykup, mais aussi parce 
qu’il aime le challenge. De plus, les conditions étaient 
spéciales, on a fait ça durant un confinement, il n’était 
pas dans son studio, dans sa zone de confort, on a 
beaucoup échangé à distance forcement, puis il est 
sans limites, il a mixé des morceaux jusqu’à 10 fois ! 
ce qui est très rare dans le milieu. C’était très enri-
chissant parce qu’on n’était pas toujours d’accord, il a 
fallu trouver des compromis et ça a rendu le son plus 
typé, plus Metal. 

Ce titre, “Hello Karma!”, c’est un message à quelqu’un 
ou à quelque chose ? Ce titre et cette pochette sont 
des idées qui sont venues avant la crise du Covid, ce 
n’est pas nouveau que le monde part en vrille, que 
la planète va mal, les gens se responsabilisent par 
rapport à ça même si le chemin est encore loin étant 
donné que le dialogue autour de ces sujets est com-
pliqué. On ne veut pas être moralisateur, mais on voit 
que la Terre nous envoie un message avec ce virus 
dont on a du mal à se débarrasser. L’idée du titre “Hel-
lo Karma!” est venue parce que je cherchais quelque 
chose de direct, qui sonne à l’oreille tout de suite, 
pour moi quelque part on joue avec notre karma, 
l’humanité, le dialogue, l’empathie ça se perd et on le 
paiera inévitablement. Tu prends rien que les réseaux 
sociaux tu y observes des individus qui s’écharpent 
pour rien, ça crée un mauvais climat, les gens sont 

déprimés et en deviennent presque réacs en pensant 
que c’était mieux avant alors que ce n’est pas for-
cément le cas. Le karma c’est une sorte de warning 
qu’on met en scène version drôle avec la pochette 
même si le sujet est sérieux. On est très couillons, 
si tu traines avec nous tu verras qu’on a beaucoup 
de second degré, sans perdre de vue la réalité évi-
demment. Dans le Metal trop de groupes se prennent 
au sérieux et j’aime les artistes qui n’hésitent pas à 
déconner un peu, regarde Devin Townsend, c’est un 
Dieu vivant et ça ne l’empêche pas d’être plein d’hu-
mour, de recul et de balancer un maximum de vannes 
sur scène. 

Ce n’est pas suicidaire de sortir un album maintenant 
sans savoir si vous allez pouvoir le défendre sur les 
planches  ? Un peu forcément, mais tu sais l’album 
est prêt depuis septembre 2020, on l’a repoussé une 
première fois à novembre et pour finir à le sortir en fé-
vrier 2021. Franchement, on pourrait encore le déca-
ler, cependant l’album est frais, il est d’actualité et si 
c’est pour le sortir en même temps que tout le monde 
quand ça ira mieux, il risque de passer un peu inaper-
çu. On a beaucoup discuté avec l’entourage Psykup 
et nous avons été unanimes : il faut le sortir ! On veut 
que les gens l’écoutent, s’éclatent, en le repoussant 
il ne sera plus d’actualité pour nous, et de fait moins 
cohérent. On va tenter de tourner en dates assises, 
on ne l’a jamais fait, mais pourquoi pas ? Il faut que la 
vie reprenne ses droits, mais en faisant attention, je 
suis de ceux qui font attention et qui ne prennent pas 
cette maladie à la légère, mais à moment la vie doit 
prendre le dessus. Si les gens ne veulent pas y mettre 
du leur comme accepter le concert assis pendant un 
temps, on ne s’en sortira jamais. La vie « normale » 
est finie pour un moment, on doit s’adapter pour que 
le divertissement reprenne, c’est une chose essen-
tielle, sans lui la vie est d’un ennui et d’une tristesse 
mortelle. La musique, le théâtre, le cinéma c’est es-
sentiel ! 

Photo : CitizenJiF (p. 62) - Angel Fonseca (p. 63)
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Horskh, c’est un trio français qui expérimente la 
fusion des styles entre Metal et d’electro/in-
dus. Leur nouvel album “Wire” est un cocktail 

explosif qui va faire sensation ! Bastien (chant, ma-
chines, guitare), Jordan (machines, guitare, backing 
vocals live) et Briou (batterie live) nous en disent 
davantage sur le groupe et le nouvel opus.

Par Alice

Pour commencer, est-ce que vous pouvez présen-
ter Horskh ? Bastien: Horskh est réellement née en 
2014, on a commencé avec Briou à la batterie pour le 
live. L’idée c’était d’avoir un projet Electro Indus avec 
des influences Metal au niveau de l’énergie. On a 
sorti un EP en 2014 qui s’appelle “Down” avec lequel 
on a beaucoup tourné, ensuite notre premier album 
“Gate” est sorti en 2017 puis Jordan nous a rejoints 
fin 2018.

Comment vous sentez-vous à l’approche de la sor-
tie de votre album “Wire” avec le contexte actuel ? 
Bastien: Avec notre nouvel album qui est sorti le 22 
janvier, c’est un peu compliqué… Notre promotion se 
fait essentiellement pendant les concerts, c’est sûr 
que ce n’est pas aussi bien qu’en temps normal, mais 
on a quand même malgré tout l’envie d’avancer. On 
a repoussé la sortie de l’album qui était prévu initia-
lement en septembre 2020. Il y a aussi un clip pour 
le morceau “Mud In My Wheels” sorti le 15 janvier et 
qui est lié à la sortie de l’album. On essaye d’avancer 
coûte que coûte.

J’imagine que la sortie de “Wire” a dû prendre plus 
de temps que prévu, car le premier single et le clip 
“Strobes” sont sortis en mai dernier. Bastien: Oui ef-
fectivement, on a sorti un premier clip pour “Strobes” 

en mai, ensuite, il y en a eu un second en juin pour 
“Trying More”. On a sorti une vidéo lyrics en novembre 
pour “Cut the Knot “qui a été bien reçue par les gens 
qui nous suivent. La suite, c’est notre nouveau clip 
en janvier “Mud In My Wheels” et la sortie de l’album. 

Est-ce que vous pouvez m’en dire davantage sur le 
processus de composition de “Wire” ? C’est principa-
lement composé à l’ordinateur ? Bastien: Oui, la base 
des compositions est sur ordinateur et là, il y a un tra-
vail important qui se fait pour les arrangements. On a 
trituré des sons, utilisé des machines différentes, on 
a tenté beaucoup de choses afin d’en rajouter ou d’en 
retirer… Il y a toute une sorte de laboratoire qui s’est 
créée autour de cet album pour arriver à ce résultat.

Avec l’arrivée de Jordan, vous êtes passé d’un duo à 
un trio. Qu’est-ce que ça a apporté en plus ? Bastien: 
Quand Jordan est arrivé, il a participé à la composi-
tion essentiellement dans les arrangements. La base 
des compostions c’est moi qui l’est fais sur ordina-
teur et je rajoute des éléments ensuite on se voit tous 
ensemble, on fait des arrangements, on modifie des 
éléments dans la structure et on cherche des sons …

Est-ce que vous pouvez m’en dire davantage sur cet 
album “Wire” avec sa thématique liée à la connexion ? 
Bastien:  Le sens est ouvert, on ne parle pas spécia-
lement de quelque chose en particulier. Le thème qui 
est assez large, c’est le lien. Donc ça peut être, le lien 
entre les personnes qui tournent autour de Horskh, 
tous les partenaires qu’on a, les gens qui nous aident, 
avec qui on travaille, les salles … C’est tout le réseau 
qu’on s’est fait depuis qu’on a commencé. C’est aussi 
le lien que chaque personne a dans sa vie profession-
nelle, amoureuse, amicale … C’est un sens qui se veut 
rester ouvert.
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Même si l’interprétation reste libre, on peut dire que 
c’est lié à ce qui se passe en ce moment, car on a 
besoin d’être connecté les uns aux autres ? Bastien:  
Oui tout à fait cela vient se rejoindre à ça.

Quelles différences peut-on retrouver entre votre 
premier album “Gate” et maintenant avec “Wire” ? 
Est-ce qu’on peut affirmer que vous avez cherché 
encore votre son et à explorer d’autres éléments ? 
Bastien: Oui, notre premier album est beaucoup plus 
electro et froid. Avec notre nouvel album “Wire”, on 
a voulu amener tout l’aspect du live, car sur scène il 
y a un côté plus sauvage et plus organique et ça se 
ressent dans les compositions. 

Si vous pensez chercher encore votre son, il y a-t-il 
encore des facettes à explorer pour de futures com-
positions ? Bastien: Oui, il y a toujours des choses à 
explorer même si notre identité est déjà bien établie. 
Briou: Sûrement trouver notre équilibre, car ça ne fait 
pas si longtemps que l’on expérimente avec Jordan. 
C’est un processus qui peut être long, on n’est pas 
encore arrivé au bout de ça et on peut avoir d’autres 
surprises à venir. Bastien: En tout cas, on a tenté 
beaucoup de choses sur cet album au niveau de la 
composition, des influences et cela vont être amenés 
à évoluer.

Est-ce vous pouvez m’en dire davantage sur la po-
chette “Wire”, elle rejoint cette thématique de la 
connexion ? Et qui l’a réalisée ? Bastien: C’est Yoann 
Bourreau qui a réalisé cette pochette, il est graphique 
et il joue dans Chrysalide. C’est un groupe qu’on aime 
beaucoup. On a passé un week-end à travailler sur 
cette pochette et on a fait ça dans notre atelier et 
studio de Horskh. Au niveau de sa conception, c’est 
une projection vidéo qui est faite sur une vraie per-
sonne qui est un ami et il avait une sorte de collant 
blanc sur lui.

Cet aspect visuel se retrouve aussi dans les lives, 
est-ce que vous travaillez avec une imagerie parti-
culière ? Bastien : Oui, depuis le début on travaille à 
fond l’aspect live. De l’imagerie sur les photos promo-
tionnelles, les artworks et les lives. Tout est réfléchi, 
on essaye d’avoir un tout cohérent. Jusqu’à mainte-
nant, nous sommes restés dans quelque chose de 
binaire en rouge, noir et blanc. Là, nous avons voulu 
explorer d’autres aspects et il aura des nouveautés 
dans les lives qui vont arriver. Également, le fait d’être 
à trois avec Jordan ça amène un côté plus dynamique 
et plus Rock sur scène. 

Ce côté visuel est aussi important dans vos vidéos, 
notamment avec “Trying More”. Est-ce que vous 
pouvez m’en dire davantage sur la conception ? 
Bastien: Tout à fait, les deux derniers clips que nous 
avons sortis avec “Strobes” et “Trying More”, nous les 
avons faits avec des personnes qui nous entourent 
de la région d’où nous venons à Besançon. Je par-
ticipe beaucoup à la réalisation et toute la produc-
tion de ces dernières vidéos, pour “Trying More” par 
exemple, c’est mon frère qui l’a fait. À la base, on ne 
devait pas du tout le faire comme ça, cela devait être 

un clip live dans un café-concert à Besançon avec 
des figurants, mais il y a eu le confinement. Donc 
l’idée, c’était de trouver des solutions alternatives 
malgré la période.

Est-ce que vous envisagez de faire des live-stream ? 
Quelle est votre opinion face à cette alternative ? 
Bastien: Il faut voir. Pour moi, il faudrait avoir une idée 
particulière pour présenter quelque chose de sympa 
en streaming. Pour l’instant, il y n’a pas eu d’idée qui 
sont sorties du lot, mais on va sûrement le faire, on 
n’est pas fermé à l’idée. Jordan: En tout cas, on n’est 
pas contre, mais si on le fait cela sera conceptuali-
sé. Ça ne sera pas un simple live et on veut trouver 
quelque chose d’original.

En parlant de concert, vous avez tourné avec des 
groupes comme Ministry, Perturbator, et de grands 
festivals comme le Brutal Assault. Quels souve-
nirs de concerts vous ont le plus marqués ? Briou: 
C’était bien les concerts. (Rires) Comme souvenir, oui 
on peut citer le Brutal Assault, car nous étions super 
contents, car ce n’était pas gagné à l’avance. C’est 
un festival très Metal, nous ne savions pas à quelle 
sauce nous allions être mangés. Nous étions le seul 
groupe électro de la journée, nous avons eu un ac-
cueil très sympa et c’était génial. Bastien: Oui, c’était 
génial et ça nous a permis de voir notamment pleins 
d’autres groupes qu’on aime beaucoup. Il y aussi le 
Maschinenfest, c’est un festival très sympa orienté 
Indus en Allemagne. On a joué en 2017 dans les der-
nières années où il a eu lieu. Briou: Il y a aussi Ministry, 
pour se dire on a eu le prestige de partager l’affiche 
avec ce groupe. Bastien: On peut aussi parler d’une 
date qu’on a fait avec Perturbator et Carpenter Brut à 
La Clef Saint Germain qui été très sympa aussi. Briou: 
À l’époque les gens pouvaient faire des slams et ils 
avaient le droit de se coller entre eux, c’était génial. 
C’était il y a jadis. (Rires)

Quel votre avis sur la scène Metal Indus en France ? 
Est-ce qu’on peut dire qu’elle est en plein dévelop-
pement ? Bastien: Oui, il y a des choses qui se font et 
qui sont bien, il y a notamment Shaârghot qui est en 
train de monter. On les connaît bien et on a déjà joué 
avec eux une fois. Il y a aussi Moaan Exis avec qui 
nous avons joué plusieurs fois et nous étions sur le 
même label, AudioTrauma. Briou: La scène est petite, 
mais il y a des groupes en France et il se passe des 
choses. Après, c’est vrai qu’on joue toujours avec les 
mêmes groupes en première partie. Ça tourne vite 
en rond. Ce n’est pas une scène où il y a cinquante 
groupes. 

C’est la dernière question, je vous laisse le mot de 
la fin et me dire les prochains projets pour Horskh. 
Bastien: J’espère que le nouvel album va être bien 
reçu par le public et que nos choix artistiques porte-
ront leurs fruits. On espère aussi qu’on pourra refaire 
des concerts le plus vite possible, car c’est là qu’il se 
passe essentiellement des choses pour nous.

Photo : JC Polien
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Les guerriers de Fireforce sont de retour après 
une dure bataille pour la survie. Plus décidé 
que jamais, ce n’est autre que Erwin Suetens, 

membre fondateur du groupe, qui a accepté de nous 
rencontrer pour nous parler de ces changements, 
des histoires cachées dans ses textes et de sa “Rage 
Of War”.

Par Hielkin

Un récent album et un nouveau frontman, Matt As-
selberghs. Ce n’est pas un inconnu pour vous, ni 
pour vos fans qui avaient déjà pu le voir dans le pas-
sé partager la scène avec vous, alors comment est-
il arrivé à l’étape suivante en devant le frontman ? 
Quand Søren et Rooky (ndlr: Marcus Forstbauer) ont 
rejoint le groupe en 2018, c’était un pas de géant, et 
c’est pourquoi nous avions enregistré l’EP “The Iron 
Brigade”. Cependant, comme Søren a changé de tra-
vail, il n’avait plus le temps de voyager à l’étranger 
pour les shows. Je respecte ça. Il était là lorsque nous 
avions besoin de lui, a fait un boulot fantastique et 
c’est pour cela qu’il mérite ma reconnaissance éter-
nelle. Il en va de même pour Rooky. Après un change-
ment de travail, les choses sont devenues beaucoup 
plus difficiles pour lui. Il est parallèlement impliqué 
professionnellement et contractuellement dans 
d’autres projets, le manque de temps était donc éga-
lement un problème. Il n’était plus disponible, mais 
nous connaissions tous les deux Matt, qui avait déjà 
agi en qualité de recrue à d’autres occasions lorsque 
Rooky n’était pas libre lors de certains concerts. Matt 
est donc entré en scène en tant que membre perma-

nent. Après un certain temps, nous avons réalisé que 
Matt était, en plus d’une personne formidable, aussi 
un grand chanteur. Nous lui avons donné sa chance 
et dès que nous avons fait le premier enregistrement 
démo avec la voix de Matt, j’ai su. “C’est ça !” Chaud, 
lourd, mélodique et avec du feeling… beaucoup de 
feeling… Cela conférait une toute nouvelle dimension 
aux chansons déjà existantes et le reste appartient à 
l’histoire !

Fireforce est un “combat band” donc nous savons 
que la guerre et le combat sont des thèmes récur-
rents, mais quelle a été ta source d’inspiration pour 
“Rage of War” ? J’ai beaucoup d’inspiration, tous les 
jours. Cela peut venir d’un livre que j’ai lu, d’un film, 
d’un musée, d’un champ de bataille, d’un lieu histo-
rique… Quand il y a un déclic dans ma tête et que je 
vois la chanson immédiatement dans ma tête : on a 
un “winner” ! (Rires) Pour cet album, il y a des chan-
sons sur la Seconde Guerre mondiale, un sous-marin 
nucléaire, la Légion étrangère, sur les guerriers zou-
lous aussi, et bien d’autres choses…

L’artwork est quelque chose auquel vous accordez 
toujours une grande attention. Encore une fois, la 
couverture est un chef-d’œuvre. Peux-tu nous en 
dire plus ? La pochette a été faite par Éric Philippe, 
qui est un bon ami à moi, et qui avait déjà réali-
sé la pochette de l’épisode “Moonlight Lady”, celui 
de “March On” et celui de “The Iron Brigade”. Je lui 
donne les paroles et quelques extraits de chansons 
pour lui donner l’inspiration, puis il commence à des-
siner. Quand il a le premier “dessin approximatif”, on 
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parle de changements et de “fine-tuning”. Cette fois, 
“March Or Die” était la chanson qui est sortie du lot 
parce qu’il s’agit de la Légion étrangère française et 
de la bataille de Camaron en 1863. Comme vous le 
savez, la Légion étrangère était composée de natio-
nalités différentes et avait en majorité des officiers 
français. Dans Fireforce, nous avons maintenant 
trois Belges, Serge, Christophe et moi, et un “froggy” ; 
notre chanteur/guitariste Matt “Hawk” Asselberghs. 
Cela a donc inspiré Éric ! (Rires)

Parmi tous les changements que vous avez vécus, 
vous avez également signé avec un nouveau libel-
lé ROAR  !. Quelle était la motivation derrière ce 
changement ? Mon attention a été attirée par ROAR ! 
quand il est devenu clair qu’il n’y avait plus d’avenir 
avec notre ancien label. ROAR ! a fait une très bonne 
proposition promotionnelle et ils sont simplement 
de très bons gars. Pour couronner le tout, le groupe 
de notre producteur, Mystic Prophecy, a signé sous 
ce label - donc comment cela pourrait mal tourner ? 
(Rires)

Les nouvelles chansons sont toujours aussi puis-
santes que par le passé, mais elles sont également 
plus mélodiques. Était-ce un désir, l’arrivée de Matt 
ou est-ce arrivé naturellement pendant le proces-
sus de création ? C’est juste une progression dans la 
façon dont j’écris les chansons, je pense. Je n’ai ja-
mais réalisé que je faisais quelque chose de différent 
d’avant, mais tout le monde me le dit ! (Rires) Bien 
sûr, c’est la vision complète qui fait ce c’est mainte-
nant : studio, producteurs, chanteur, bassiste, batteur, 
attitude… Toutes ces petites pièces créent un grand 
“tout”. Tout le monde n’est qu’une pièce du puzzle, 
même moi… surtout moi. Toutes les chansons exis-
taient déjà (ndlr: sauf “Tale Of The Desert King”) et les 
bases avaient été enregistrées par Christophe, Serge 
et moi, avant que Matt ne rejoigne le groupe. Mais il 
avait de grandes idées et il a joué toutes les lignes 
mélodiques et les solos de l’album et cela prodigue 
une autre envergure aux chansons, ce qui serait 
complètement différent si quelqu’un d’autre les avait 
joués. Alors oui, ça s’est plutôt passé naturellement !

La voix de Matt donne également une nouvelle di-
mension à vos chansons. Les chansons étaient-
elles déjà prêtes quand il a rejoint le groupe ou a-t-
il également contribué à certaines parties ? Toutes 
les chansons étaient déjà prêtes, les lignes vocales 
étaient prêtes et les paroles étaient prêtes. Mais une 
chanson sonne d’après son chanteur donc sa contri-
bution était très importante pour arriver au résultat 
final. La performance de Matt est excellente. Il a fait 
un travail formidable sous la supervision/l’encadre-
ment de Lia (ndlr: RD Liapakis - Mystic Prophecy, Steel 
Prophet, Devils Train). Sa voix accorde aux chansons 
la chaleur et le “feeling” dont elles ont besoin. C’est 
différent de ce qu’on faisait avant, mais cela donne 
une toute nouvelle dimension aux chansons. Vous 
pouvez ressentir ce qu’il chante, vous pouvez éprou-
ver les émotions. Le fait que nous soyons mainte-
nant un quatuor facilite également certaines choses. 
Moins de discussions, plus de musique !

Une chanson a vraiment attiré mon attention : “Fo-
rever In Time”. Non seulement c’est très émouvant, 
mais c’est lié à notre histoire militaire, n’est-ce pas ?  
“Forever In Time” est toujours dans l’esprit de beau-
coup de Belges, je pense  : dix bérets bleus belges 
(ndlr: parachutistes de la MINUAR) ont été assassinés, 
massacrés au Rwanda le 7 avril 1994, lors d’une mis-
sion de maintien de la paix. “Leurs tendons d’Achille 
étaient coupés donc ils ne pouvaient pas fuir. Les sol-
dats belges ont été castrés et sont morts en s’étouf-
fant avec leurs propres organes génitaux”, a déclaré 
l’un des meurtriers. Ils avaient été envoyés en expédi-
tion avec très peu de munitions, pas de renfort et ils 
n’avaient pas le droit d’emmener d’armes lourdes : il 
n’y avait pas de danger pour eux et ce n’était que pour 
quelques heures. C’est ce que disait le gouvernement 
belge, ainsi que l’ONU. Lorsqu’ils ont été encerclés, 
ils n’ont pas été autorisés à riposter. Quelques-uns 
d’entre eux ont survécu aux premières atrocités et 
ont pu récupérer leurs armes et faire un dernier com-
bat jusqu’à ce qu’ils soient tous tués. Certains des 
principaux officiers passèrent à l’endroit où cela se 
déroulait et ils n’ont RIEN fait. Ils ne se sont jamais 
excusés pour ce drame… Le 15 avril 1994, le dernier 
des Belges a été rapatrié, bientôt suivi par les autres 
contingents de l’ONU. Lorsque les parachutistes sont 
descendus de l’avion sur le terrain militaire belge, 
certains d’entre eux ont sorti leur couteau, ont rituel-
lement coupé leurs bonnets bleus de l’ONU en mor-
ceaux et ont juré de ne plus jamais combattre sous le 
drapeau de l’ONU. Personnellement, je me sens très 
mal à propos de cette histoire. Comment un pays 
(ou au moins ses officiers) peut-il trahir ses propres 
hommes comme cela ? Ils étaient là pour le maintien 
de la paix et ils n’ont même le droit de se défendre ? 
C’étaient des parachutistes, normalement ils n’au-
raient jamais rendu leurs armes à moins qu’un offi-
cier supérieur ne leur ait ordonné de le faire… C’est 
consternant.

Mais ce n’est pas la seule chanson sur l’histoire 
belge, “From Scout To Liberator” aussi. Celle-ci parle 
de la libération de ma ville natale, Anvers, pendant 
la Seconde Guerre mondiale. Une division blindée 
britannique, qui n’avait fait qu’un voyage de recon-
naissance sur la route de Bruxelles à Anvers, a pu 
reprendre un pont important sur le plus grand fleuve 
entre ces villes (Le Rupel, à Boom). C’est seulement 
parce qu’un homme, un ingénieur civil, a eu le courage 
d’arrêter la colonne blindée et de les conduire jusqu’à 
une petite passerelle non défendue sur la même ri-
vière. Il savait, et pas les Allemands, que le pont sans 
importance était juste assez solide pour transporter 
les chars un par un… trois chars traversèrent le petit 
pont et prirent le pont principal par-derrière. Une mo-
deste personne a changé l’histoire… Cela me parle…

Ce n’est pas la seule chanson qui semble être liée 
à des événements réels : “Firepanzer” et “108-118” 
aussi non ? La chanson “Firepanzer” est en fait à la 
croisée entre la réalité et la fiction. Il s’agit des pre-
miers jours de septembre 1939 en Pologne. Des lan-
ciers polonais armés de lances attaquèrent les chars 
allemands à cheval et furent décimés. Du moins, c’est 



l’histoire. En réalité, les lanciers ont attaqué l’infan-
terie allemande, uniquement armée d’armes légères 
et les ont massacrées. Les lanciers ne portaient pas 
seulement des lances, mais aussi des mitrailleuses, 
des fusils et même des fusils antichars. Après cette 
attaque, deux véhicules de reconnaissance blindés 
allemands sont sortis des buissons avec des mitrail-
leuses flamboyantes. C’est alors que les lanciers po-
lonais ont été massacrés. Les deux côtés sont consi-
dérés comme de la propagande. Les Allemands ont 
dit : “Regardez comme ces Polonais sont stupides : 
attaquer des chars avec des lances !”. Les Polonais 
ont dit  : “Regardez comme nos soldats sont cou-
rageux, ils attaquent des chars avec des lances !”. 
Des deux côté c’est du “bullshit”. On dirait des “fake 
news” de nos jours ! (Rires) J’ai utilisé mon imagi-
nation et j’ai fait de ces chars allemands des mys-
tiques “firepanzers”… 108 : Profondeur… 118 : Perte 
de vies… L’histoire du sous-marin Koursk. Un jeu de 
stratégie qui a terriblement mal tourné et où des vies 
auraient pu être sauvées si l’aide offerte n’avait pas 
été refusée.

Dans les différents changements, parlons de la te-
nue. Votre marque de fabrique est des vestes pare-
balles et des pantalons de camouflage. Cela ne 
semble pas être une option pour Matt. En tant que 
leader, il doit se démarquer et on en a été bien discu-
té. Sa veste est toujours liée au combat, d’une autre 
époque cependant…

Sortir un album à cette époque n’est-ce pas plus dif-
ficile que jamais  : la promo est probablement plus 
dure, il n’y a aucune possibilité de le défendre sur 
scène, etc. ? Oui, tu as tout à fait raison. Mon souhait 
le plus profond aurait été que “Rage Of War” ne tombe 
pas dans cette folie Covid-19… Quand pourrons-nous 
soutenir en “live” ? Je n’ai pas la moindre idée. Mais 
en effet, nous voulons montrer au monde que Fire-
force est toujours vivant, que toutes les pièces du 
puzzle se sont assemblées et qu’il y a 4 musiciens 
dévoués sur scène, metal jusqu’au bout ! Consultez 

notre Facebook et réservez la date du 4 avril, quelque 
chose va se passer…

Est-ce plus compliqué pour un groupe belge d’accé-
der au niveau international ? Je pense que tout est 
possible, mais tu as besoin de quelques éléments : 
du dévouement, du dévouement, du dévouement, de 
bonnes productions, beaucoup de chance, et ai-je 
déjà mentionné le dévouement ? On verra !

Ma dernière question n’en est pas vraiment une, mais 
je voudrais te donner l’occasion de parler de quelque 
chose qui n’a pas été abordé dans les questions 
précédentes et dont tu aimerais parler. Quand vous 
avez un rêve, ne laissez jamais quelqu’un essayer de 
vous arracher ce rêve ! Beaucoup de gens m’ont de-
mandé pourquoi je ne m’étais pas arrêté depuis des 
années déjà… Eh bien, c’est mon rêve… et PERSONNE 
ne me l’enlèvera ! Beaucoup de gens souhaitent être 
célèbres, mais ils ne veulent pas travailler dur pour 
cela. Ils désirent seulement la célébrité, pour dire “je 
suis dans un groupe !” pour satisfaire leur ego, mais 
ils ne peuvent pas se résoudre à faire des sacrifices. 
Ils ne vivent qu’en utilisant l’énergie des autres. Puis, 
quand ils abandonnent, ce n’est pas à cause de leur 
faible caractère, oh non, c’est la faute du survivant 
bien sûr, mais je ne veux pas finir sur du négatif. J’ai 
rencontré des personnes beaucoup plus agréables 
au fil des ans, qui ont fait partie de Fireforce, qui ont 
dû démissionner pour différentes raisons et je suis 
très reconnaissant de les connaître et d’avoir la pos-
sibilité d’encore les appeler amis. Même en cas de 
revers, je ne reculerai pas. Un revers me donne plus 
d’énergie pour me pousser même plus loin. Je ne re-
culerai que lorsque je déciderai de le faire pour moi-
même, en raison de ma santé par exemple. J’adore 
créer, sous quelque forme que ce soit… et je n’arrête-
rai pas de le faire aussi longtemps que je le pourrai…

Photos : Jens De Vos
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ABORYM
“Hostile” 

Genre : Metal Industriel
Pays : Italie

Label : Dead Seed Production
Sortie : 12.02.21
Chroniqueur : Ale

Ce nouvel album d’Aborym nous 
prouve deux choses cruciales… voire 
trois. Premièrement, le metal indus-
triel est un sacré incubateur à expé-
rimentation, et il est fréquent d’avoir 
une musicalité très différente non 
seulement entre chaque groupe du 
genre, mais aussi au sein même d’un 
disque ! Deuxièmement, le fait d’avoir 
pris son plein essor lors des 90’s, en 
même temps que le grunge donc, 
pourrait expliquer certains éléments 
un peu “grungy” sur certains titres, no-
tamment dans les vocals, les thèmes 
ou la guitare. Et troisièmement… Bon 
dieu, que j’aime les Italiens et leur 
scène musicale d’un cosmopolitisme 
exemplaire ! Et se faisant, une es-
quisse des vieux briscards d’Aborym 
est dressée. Une esquisse seulement, 
tant leur album est pluriel, même pour 
le genre. Parfois, c’est lugubre et at-
mosphérique, parfois ça vire presque 
en grunge radiophonique des 90’s, 
parfois le côté “electro/dance metal” 
prend le dessus et parfois ça pète dans 
tous les sens ! Il s’agit en plus d’un 
album assez long, qui se distille très 
bien sur sa durée pour justement que 
chaque morceau puisse exister indé-
pendamment, sans avoir l’impression 
d’une cacophonie sur 14  titres. Cer-
tains diront que ça amenuise un peu 
le but d’un album, et en même temps… 
C’est parfois chouette de jouer la va-
riété plutôt que la constance. Surtout 
lorsqu’on ne plonge pas dans l’incohé-
rence ou l’invraisemblable. Dans une 
scène dominée par les Allemands et 
les Américains, comme souvent, il 
est bon de voir d’autres nationalités 
s’y essayer. Et ils étaient là dès 92, 
donc totalement contemporains de 
la période glorieuse de l’indus ! (Re) 
donnez-leur une chance… Ce nouvel 
album très complet, qualitatif et ver-
satile devrait servir de tremplin pour 

les uns, et de bouffée d’air frais pour 
les autres (leurs dernières fastueuses 
années, dédiées à leur triple album, 
ayant peut-être créé un sentiment de 
lassitude). On espère que c’est parti 
pour durer !

ACCEPT
“Too Mean To Die”

Genre: Heavy Metal
Pays : Allemagne

Label: Nuclear Blast
Sortie : 29.01.21

Chroniqueur : Alice

Quatre ans après la sortie de “The 
Rise Of Chaos”, Accept lâche sa nou-
velle fournée avec son seizième al-
bum “Too Mean To Die”. À souligner 
qu’on y retrouve le nouveau bassiste 
Martin Motnik, qui remplace celui 
d’origine Peter Baltes. Comme tou-
jours, Accept balance sa sauce Heavy 
Metal traditionnel bien trempée de 
riffs hargneux et une touche de so-
norités mélodiques. L’énergie et la 
sincérité résonnent dans chacun des 
morceaux remplis de diversité : l’ef-
ficacité hargneuse de “Too Mean To 
Die”, “No One’s Master”, “Sucks To Be 
You” ou encore “Overnight Sensation” 
avec leurs refrains prévisibles et ac-
crocheurs qu’on se retrouve à chanter 
à tue-tête dès la première écoute ; un 
titre qui fait sensation et sort des sen-
tiers battus, l’hypnotique “The Under-
taker” mélangeant les aspects Heavy 
et mélodique ; la ballade “The Best Is 
Yet To Come” qui met la versatilité de 
Mark Tornillo en valeur entre les to-
nalités de sa voix rocailleuse et son 
timbre clair qu’il exploite avec brio 
sur l’ensemble de l’opus. Quant à lui, 
le morceau “Symphony Of Pain” sur-
prend en incorporant un passage de la 
Cinquième Symphonie de Beethoven. 
Ce fracas de riffs Heavy se conclut 
avec l’instrumental “Samson And De-
lilah” aux sonorités orientales. Après 
quarante ans de carrière, Accept 
frappe toujours fort avec un Heavy 
Metal traditionnel doté d’une pointe 
de modernité. Sensations fortes ga-
ranties avec “Too Mean To Die”, qui 
réussit à interpeller par sa diversité et 

son efficacité.

ALICEISSLEEPING
“Completely Fine”

Genre: Psychedelic grunge
Pays : Royaume-Uni

Label : Mandrone Records
Sortie : 05.02.21
Chroniqueur : Ale

C’est désormais une habitude quand 
on voit un mélange de genre incon-
gru  : on se demande si c’est une vo-
lonté de se démarquer ou s’il y a vrai-
ment une convergence d’influences 
derrière le projet (c’est aussi ce qui 
motive votre serviteur à se pencher 
sur ces genres polymorphes). Et dans 
le cas du trio londonien, le résultat est 
plutôt à la hauteur ! On ne retrouvera 
pas une copie conforme des groupes 
Seattleites et c’est finalement tout à 
leur honneur  : la voix d’Alice Dionis 
est hargneuse et donne de la poigne 
à l’ensemble, notamment sur des 
morceaux aux paroles simples, mais 
diablement accrocheuses comme 
“Over and Over Again”, “Lost Girls” et 
“Not Cool” (dont l’intro est très sympa 
en plus !). Cela rappellera sans doute 
Thunder Mother qu’on a interviewé 
dans le MA4. Et puis on a “Twilight” 
nettement plus lourd et presque 
hors du monde et du temps (on au-
rait presque vu ce morceau s’appeler 
“Alien” à la place du sixième titre !). 
Le premier titre, également le plus 
long, est probablement celui qui se 
rapproche le plus du “psychédélisme” 
vanté. Un peu maigre, néanmoins très 
bon. On pourrait non sans malice dire 
que le premier bébé d’Aliceisslee-
ping est, effectivement, “completely 
fine” ! Mais ce serait à la fois atténuer 
l’idée derrière ce nom (évidemment 
pas anodin après une année comme 
2020) et laisser croire qu’il ne s’agit 
qu’un d’un opus correct. Alors qu’il 
est franchement très sympa, et que 
bien qu’on sent que le hard rock prend 
largement le dessus sur le reste, l’en-
semble des influences forment néan-
moins un tout cohérent, qui donne la 
patate. Parfois, il ne faut rien de plus ! 
Assurément une belle première.
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ANNEKE VAN GIERSBERGEN
“The Darkest Skies Are The Brightest”

Genre : Pop Rock

Pays : Pays-Bas
Label : Inside Out
Sortie : 26.02.21

Chroniqueur : Snorri

Quel bonheur et quel plaisir à chaque 
fois que j’entends sa voix ! Et malgré 
ses changements de styles, ça reste 

unique et inimitable. Cette fois, elle 
signe l’album sous son nom. Et quel 
album ! Que de l’acoustique et on se 
laisse bercer par sa voix. On laisse 
son esprit vagabonder, on s’apaise, on 
se détend. Quarante minutes de plai-
sirs, quarante minutes de zenitude. 
Cet album fait partie de la courte liste 
de ceux qui devraient être remboursé 
par la mutualité ! C’est si bon à écou-
ter qu’il n’y a qu’une seule chose à 
dire  : foncez l’écouter  ! Oui, ce n’est 
pas du metal. Et ? 

AS A NEW REVOLT 
“FARES”

Genre : Drum / key / machine / vocal
Pays : France 

Label : KNT Label / NATIONAL PALMS
Sortie : 29.01.21

Chroniqueuse : Alice

As A New Revolt est un duo explosif 
composé de Manu Barrero  et Julien 
Lhuillier qui vont saisir les esprits avec 
leur nouvel EP “FARES”. Leur son se 
décrit simplement avec l’appellation 
drum/key/machine/vocal et pourtant 
c’est toute la complexité avec une di-
versité des styles qui se cache derrière 
ça. Une fusion entre des sonorités Hip 
Hop, Punk Hardcore et Rock s’entre-
choquent avec une pointe de moder-
nité. La nervosité frappe fort dès le 
premier morceau “KANUNI” avec son 
flow de musique urbaine et une ryth-
mique ultra dynamique. On poursuit 
avec “Desert Eagle” dans la même 
veine où la modernité va monter d’un 
cran. Celle-ci va être de plus en plus 
percutante avec “Juan” entre les so-
norités électros omniprésentes et un 
jeu de batterie fluide, survolté et tech-
nique qui accompagne les cinq mor-
ceaux dans cette énergie déjantée. Un 
autre atout majeur est la voix de Manu 
qui s’équilibre entre le flow du Hip-
Hop et la puissance des hurlements 
qu’il puise dans le Punk Hardcore. On 
poursuit dans cette lignée avec “New 
Traditional” puis on conclut avec “Pe-
plum” qui interpelle par la rythmique 
percutante de la batterie. “FARES” ce 
sont cinq morceaux impulsifs, des 
sonorités sauvages, une énergie Punk 
et un Hip Hop énervé très marqué 
de la scène Underground. As A New 
Revolt réveille les consciences entre 
son message qui pointe la société et 

ANGELUS APATRIDA
“Angelus Apatrida”
Genre: Thrash
Pays : Espagne
Label : Century Media
Sortie : 05.02.21

Chroniqueur : Chris Grès

Vingt ans et désormais sept albums au service de la noble cause du thrash : 
Angelus Apatrida, au fil de sorties sans cesse meilleures et de belles pres-
tations scéniques, grimpe dans la hiérarchie du genre jusqu’à en devenir un 
fer de lance. Les Espagnols, sur ce disque éponyme, convoquent les grands 
ancêtres de la Bay Area - l’excellent “Childhood’s End” - mais sans nostal-
gie, avec un rendu très actuel - gloire soit rendue au travail du producteur 
Zeuss. Techniques, leurs compositions rivalisent de violence et de vitesse, 
à l’image des deux morceaux envoyés en éclaireur, “Indoctgrinate” et “Bleed 
The Crown”. Cette férocité est accrue par le nouvel accordage utilisé par 
les Ibères. Les riffs sont impitoyables et s’incrustent dans le cerveau - “We 
stand Alone”, à la section rythmique puissante - créent une tension que l’on 
rêve de voir exploser en live. Les soli, acérés, jaillissent au moment oppor-
tun quand les vocaux, tantôt hurlés, tantôt scandés, rarement mélodiques, 
contribuent grandement à l’atmosphère de folie haineuse qui se dégage de 
chaque note. La situation de la péninsule, entre pandémie et problèmes poli-
tiques, alimente cette colère dans des paroles, intelligibles, qui sont le miroir 
du chaos actuel. “Angelus Apatrida”, la bande-son d’un monde à la proche 
agonie ?

Chroniqueur : Ale
Si l’Italie carbure au post-rock et assimilés, les pays hispanophones sont plu-
tôt des gros thrasheux, qui eux aussi sont injustement mésestimés en com-
paraison aux fastueuses scènes américaine et allemande. On serait bien 
tenté de dire qu’ils ont toutes les raisons du monde de gueuler leurs galères, 
mais somme toute… N’est-ce pas le cas d’un peu toutes les nations (sans 
fatalisme aucun) ? Bref, laissons la géopolitique et l’histoire de côté pour se 
focaliser sur la musique et ce qu’elle veut faire passer. Pour le contexte, AA 
fait partie de cette nouvelle avant-garde du Thrash qui déferle depuis une 
vingtaine d’années : Havok, Toxic Holocaust, Lich King ou Powertrip en font 
notamment partie. Ce second souffle du genre s’illustre, paradoxalement, 
par un retour aux sources et un grand respect des codes… Mais avec une 
énergie renouvelée et des sujets parfois mieux adaptés à la société contem-
poraine. En ce sens, le quatuor espagnol ne réinvente pas la poudre, le Thrash 
est un style bougeant peu, mais ce nouvel album éponyme coche toutes les 
cases avec maestria. On retiendra surtout des bridges techniques, nerveux 
et variés… véritable argument massue du Thrash, Guillermo et David le maî-
trisent à la perfection. Autre aspect marquant : les thématiques abordées. Si 
le mensonge revient fréquemment dans les textes Thrash, le twist apporté 
par “The Age of Disinformation”est résolument moderne. “Childhood’s End” 
ou “Bleed the Crown” sont d’autres brûlots sensibles aux sujets un brin dif-
férents que ce que les titres “Indoctrinate” ou “Empire of Shame” proposent. 
Inutile d’être davantage verbeux : il s’agit d’un album d’excellente facture qui, 
sans être d’une originalité folle, sort du lot au milieu d’une offre pléthorique 
par sa technicité et sa rage. Arguments assez fourre-tout quand le Thrash 
est bon… Mais qui rassurent à minima le fan(atique). 

Tous d’accord !
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sa musique qui frappe les codes du 
genre démonté dans cette fusion to-
talement remarquable.

BLACK & DAMNED
“Heavenly creatures”
Genre: Heavy metal

Pays : Allemagne
Label: Rock of angels records

Sortie: 29.01.21
Chroniqueur : Oli

L’Allemagne est réputée pour être la 
plateforme mondiale du heavy me-
tal. Ce n’est pas étonnant de voir 
éclore de nouvelles formations régu-
lièrement. C’est le cas avec Black & 
Damned qui nous propose “Heavenly 
creatures”. Le premier élément sur-
prenant de ce premier opus, c’est la 
noirceur constante qui règne sur les 
compositions. Ensuite, un chant prin-
cipalement grave, ce qui est plutôt 
rare dans ce milieu. Côté production, 
c’est un mur de son qui s’abat sur 
nous. Et la musique dans tout ça ? 
Et bien on a affaire a un groupe bien 
en place qui balance un heavy metal 
puissant, mélodique, lorgnant vers le 
power metal. Les Allemands ont com-
pris qu’un peu de technique c’est bien, 
mais des morceaux courts et directs 
c’est bien plus efficace (“Salvation”, 
“Liquid suicide” ou encore “The world 
bleed”). Lorsque les morceaux sont 
plus longs, c’est pour transmettre des 
émotions, comme sur la ballade heavy 
“War is just another world of hell” et 
“Decide on your destiny”. “Heavenly 
creatures” est un bon album de heavy 
metal, varié et percutant, mais qui 
s’essouffle quelque peu sur la lon-
gueur. À découvrir tout de même pour 
tout fan du genre.

BLOODLETTER
“Funeral Hymns” 

Genre : Thrash Metal
Pays : USA

Label : Petrichor Records
Sortie : 22.01.21
Chroniqueur : Ale

Lorsque l’on cherche “Bloodletter”, 

on tombe sur des démons de l’uni-
vers de Warhammer. Aucune idée 
s’il s’agit bien là d’une de leurs ins-
pirations, mais par contre, du beau 
monde a servi d’idoles au quatuor  : 
Toxic Holocaust, Havok, Black Dahlia 
Murder… C’est alléchant ! Mais hé-
las, il est aussi une preuve que l’ad-
miration ne suffit pas à l’émulation… 
Même si l’année précédente fut éga-
lement celle de l’overdose de Thrash 
pour votre serviteur. Ici cependant, 
on n’épinglera pas une éventuelle ab-
sence de renouveau  : on l’a maintes 
fois dit, c’est pratiquement gage de 
qualité dans le genre désormais. En 
revanche, et c’est assez rare que pour 
le souligner, on déplore un manque de 
rythme et de variété. L’album n’est pas 
seulement nerveux : il est frénétique. 
Il ne fait pas que gueuler sa rage  : il 
nous hurle au visage. Les ballades 
ne marchent pas toujours dans le 
Thrash, mais ici, on aurait apprécié 
l’une ou l’autre pause, ne serait-ce 
qu’en guise de “transition”. Même l’in-
tro ou l’outro nous sautent dessus ! 
Dommage, d’autant plus que le début 
du dernier titre, “I Am The End”, pré-
sageait du bon, en forme d’épilogue 
plus posé, presque mélancolique. 
Cette linéarité et ce monorythme sont 
les gros points noirs d’un onze-titres 
qui cache pourtant des paroles perti-
nentes et lugubres de bonne facture 
(et variant avec les thèmes de guerre 
ou de politique souvent repris), et 
musicalement, les quatre comparses 
gèrent ! On pourrait presque dire, pa-
radoxalement, que leurs thématiques 

(et comme l’affiche la sublime po-
chette) conviendraient presque pour 
un tout autre genre… Mais ne soyons 
pas pessimistes : il s’agit d’un groupe 
jeune, sur un label jeune et nul doute 
qu’ils ont encore bien le temps de 
rectifier le tir. Peut-être qu’après une 
telle productivité ces cinq dernières 
années, l’étape suivante serait de le-
ver un peu le pied pour se ressourcer… 
On y croit !

CB3
“Aeons Live Sessions”
Genre : Rock Psyché

Pays : Suède
Label : The Sign Records

Sortie : 15.01.21
Chroniqueur : Ale

Le Charlotta’s Burning Trio nous re-
vient après une petite année pour cet 
album live, et le constat est similai-
rement enthousiasmant. Ce que l’on 
perd en découverte, on le retrouve 
avec un résultat presque bonifié, 
comme si l’album ne demandait qu’à 
être joué en live pour révéler son plein 
potentiel. Ici cependant, “que” trois 
morceaux, mais tout de même près 
de 25 minutes de musique se situant 
au carrefour de l’expérience sonore 
et de la guitare saturée qui nous colle 
des vagues de frissons. C’est d’autant 
plus intéressant d’y rencontrer une 

ASPHYX
“Necroceros”
Genre : Death metal
Pays : Pays-Bas
Label : Century Media Records
Sortie : 22.01.21
Chroniqueur : Sach

Doit-on encore présenter ces piliers du death metal bien établis en haut de 
la scène musicale depuis plus de trente ans ? Asphyx a su développer son 
propre style de death à influence doom et créer sa propre identité sonore. 
Les voilà de retour avec un nouvel opus qui renforcera leur statut de légende 
tant “Necroceros” est un album tout simplement excellent et de haute fac-
ture. La production est une balance parfaite entre le son à l’ancienne, sombre 
et dense, et le son plus moderne, audible et précis. Cela confère intensité et 
profondeur, en résulte pour l’auditeur, une expérience jouissive. Les chan-
sons sont très variées et ont chacune leur propre identité : du coup de poing 
purement death dans la gueule “The Sole Cure is Death”, au morceau plus 
doom “The Nameless Elite”, de celui plus fun tirant sur le punk avec “Botox 
Explosion” à l’éponyme totalement apocalyptique. L’écoute n’est que pur plai-
sir du début à la fin. L’atmosphère est là, la technicité et l’originalité aussi. 
Une superbe réussite !

Coup de cœur 
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atmosphère différente selon le titre  : 
“Sonic Blaze” comporte un solide 
groove, le rendant sans doute plus ac-
cessible que bien des titres du genre. 
“Warrior Queen” passe presque pour 
un générique de série d’aventure pas-
sé au ralenti, avec sa guitare épique 
trempée dans la sauce psyché. Tandis 
que “Acid Haze”, qui débute l’album, 
est certainement le plus exotique 
de tous. Avec des sonorités parfois 
très curieuses, relevant de temps en 
temps du jeu vidéo ou du vieux film 
de SF. Un contraste saisissant, mais 
du plus bel effet, et avec une jolie en-
volée plus mastoc, presque hard rock, 
au cours de son dernier tiers. À (re) 
découvrir absolument  : ils n’ont pas 
encore l’aura qu’ils méritent !

CRYSTAL VIPER
“The Cult”

Genre : Heavy/power metal
Pays : Pologne

Label : Listenable Records
Sortie : 29.01.21

Chroniqueur : Sach

Fièrement et solidement mené par sa 
talentueuse vocaliste, principale com-
positrice et membre fondateur, Marta 
Gabriel, le combo polonais inaugure 
2021 avec un nouvel opus, le huitième 
déjà, et quel album ! Dans un genre 
qui n’a pas forcément bien vieilli et qui 

est saturé en groupes d’intérêt et de 
qualité discutables, comment sortir 
du lot et proposer de la musique at-
trayante ? Crystal Viper semble avoir 
trouvé une bonne recette qui consiste 
à piocher dans les ingrédients du 
heavy, du power et du speed pour 
présenter des compositions variées. 
On retrouve assez clairement les in-
fluences des maîtres: Iron Maiden, 
Dio ou encore Judas Priest dans telle 
ou telle chanson. Mais ces influences 
apparaissent comme une inspiration 
respectueuse, un héritage assumé, 
et non comme du plagiat fainéant, le 
groupe ayant son propre style. Impos-
sible de ne pas souligner la perfor-
mance vocale de Marta, puissante et 
intense, atout majeur du groupe. “The 
Cult” est pour résumer un album so-
lide et varié, qui voit le groupe monter 
d’un cran, et qui sort du lot par sa qua-
lité, ce qui est déjà un petit exploit en 
soi dans cette scène saturée.

CULTED
“Nous”

Genre : Blackened Industrial Doom
Pays : Suède / Canada
Label : Season of Mist

Sortie : 26.02.21
Chroniqueur : Snorri

Il y a des groupes de Doom qui sont 
incontournables et que la majorité 

des metalleux connaissent au moins 
le nom. Pour d’autres, il faut être ini-
tié au style pour les connaître. Culted 
fait partie de la seconde possibilité. 
Et c’est bien dommage. Car leur troi-
sième opus est de la même veine que 
de leurs précédents albums, d’une 
perfection grasse, sombre et nous re-
tournant sans cesse vers nos profon-
deurs intérieures. Oui, je sais, ce n’est 
pas le genre de groupes à écouter 
quand on veut découvrir ce style qui 
m’est cher. Ils ne font pas dans la den-
telle et les sonorités sont parfois un 
peu déconcertantes mais c’est ça qui 
fait leur beauté ! In Doom We Trust !

DEMON HEAD
“Viscera”

Genre: Evil rock
Pays : Danemark

Label: Metal Blade Records
Sortie: 29.01.21
Chroniqueur : Oli

Formé en 2012 et fort peu connu chez 
nous, Demon Head n’est en fait pas 
à son premier coup d’essai. Fort de 
trois albums ainsi que plusieurs ep 
et splits cds, les Danois reviennent 
en force avec un nouvel album intitu-
lé “Viscera”, propulsé par la machine 
Metal Blade records. La musique de 
Demon Head se veut unique. Imagi-
nez la noirceur d’un King Diamond, 
des rythmiques à la Blue Öyster Cult, 
bien sombre et envoutante, ainsi que 
des riffs à la Devil’s Blood et Ghost. 
Ajoutez y des claviers de type messe 
noire black metal et un chant agoni-
sant et vous obtenez la musique de 
Demon Head  : du Evil Rock ! L’am-
biance y est luciférienne. Mes coups 
de cœur seront l’épique et entraînant 
“In Adamantine chains” ainsi que la 
ballade dark rock “Black torches”, vé-
ritable promenade dans les cachots 
et salles de tortures se situant dans 
les abysses de l’enfer. Et que dire de 
“The triumphal chariot of antimony”, 
sombre et démoniaque à souhait, 
meilleure manière de clôturer ce nou-
vel album. Demon Head est en fait la 
réincarnation perfide du malin en mu-
sique dans toute sa splendeur. Et on 
en redemande !

CONVICTION
“Conviction”
Genre: Doom Metal
Pays : France
Label : Argonauta Records 
Sortie : 22.01.21
Chroniqueur : Shades of God 

Quand des gaillards chevronnés comme Olivier Verron (Temple of Baal) et 
Frédéric Patte-Brasseur (Ataraxie) s’associent, ça éveille la curiosité et logi-
quement des attentes. Conviction, c’est l’histoire de musiciens passionnés 
par le Doom à l’ancienne, fait par les pontes que sont Saint Vitus, Pentagram, 
Count Raven ou encore Cathedral. Une histoire banale sauf que là, nous 
avons affaire à des mecs qui ont un bagage musical incroyable ainsi que la 
culture du style. Le résultat est une claque monumentale, un disque de haute 
volée qui reprend les codes usuels, évidemment, mais impose avec autorité 
une personnalité propre qui sublime le tout grâce à des riffs lourds tantôt 
puissants, tantôt lancinants, accompagnés d’un chant clair envoutant, de 
growls caverneux et d’une atmosphère indescriptible. Conviction c’est Doom 
d’esthètes, de pros, de la musique à la production en passant par les paroles, 
rien n’est laissé au hasard, tout est calibré pour faire de cet album une véri-
table œuvre d’art. 

Coup de cœur 
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EMPTINESS
“Vide”
Genre: Dark Expérimental
Pays : Belgique
Label: Season Of Mist
Sortie : 12.02.21
Chroniqueur : GuiGui

Emptiness change, évolue et explore. C’est une habitude. Le groupe va où il 
veut et c’est d’ailleurs pour cela qu’il a tendance à surprendre son auditorat 
depuis plusieurs années maintenant. Bien loin du black death des débuts, qui 
a fait de lui l’un des fleurons de l’underground belge, Emptiness revient avec 
son album le plus personnel à ce jour. Car si un certain virage avait au préa-
lable été entamé avec “Nothing But The Whole” (2014) ou le précédent “Not 
For Music” (2017), dans lesquels on décelait déjà des envies d’autre chose, 
c’est bien avec “Vide” que l’audace créatrice est portée à son paroxysme. 
Emptiness poursuit un itinéraire qui fait la part belle aux expérimentations, 
à l’improvisation et à la création, venue d’ailleurs, qui en découle. Plus qu’un 
album, il s’agit là d’une expérience. Un voyage dans un monde qui semblerait 
parallèle tout en étant le nôtre. Dix titres à l’atmosphère envoûtante, mais 
dérangeante. Dix compositions faisant la part belle à la dissonance qui ne 
manqueront pas d’instaurer le malaise chez l’auditeur ouvert à la proposi-
tion. Le tout sur un chant exclusivement en français majoritairement murmu-
ré. “Vide” n’est pas forcément beau, mais enferme une telle richesse que des 
secrets peuvent en jaillir à chaque écoute et c’est finalement là que pourrait 
résider sa superbe. Emptiness, cette créature, cette entité s’est laissée aller 
à faire uniquement ce qu’elle voulait. Un album osé qui se joue des codes 
pour transcender la simple œuvre musicale. 

Coup de cœur 

EINHERJER 
“North Star”

Genre : Viking metal
Pays : Norvège

Label : Napalm Records
Sortie : 26.02.21

Chroniqueur : Morbid Domi

Il ne suffit pas d’avoir une passion 
historique pour la civilisation viking ni 
même d’avoir eu l’honneur de naître 
sur les terres de ces illustres commer-
çants explorateurs pilleurs pirates du 
VIIIe  siècle. Encore faut-il avoir dans 
l’âme des traces de cette essence 
sacrée. Là, après 9 albums d’une car-
rière dédiée à l’hommage sincère, on 
ne peut pas dire qu’Einherjer n’est pas 
méritant. Passé l’écueil des change-
ments de line-up, le groupe a sans 
cesse gardé le cap d’un travail assez 
homogène, construit sur une chape 
de bon Heavy. C’est donc toujours 
bien agréable de retrouver ces pion-
niers du genre, Gerhard Storesund et 
Frode Glesnes. Ce 9e  opus est créé 
par la forme d’un quatuor où il nous 
est offert de découvrir le jeu de gui-
tare de Tom Enge, nouvel arrivant 
dans l’entité aux côtés du fidèle guita-
riste lead, Ole. Musicalement, nous re-
trouvons sur les 8 titres ce bon Heavy 
old school dynamisé par nos artistes. 
Ainsi le très pétulant “The Blood and 
the Iron” vous accroche directement. 
Sur le superbe	 “Stars”, on savoure la 
profondeur du chant blackisé sur un 
tempo plus lent, mais tout aussi puis-
sant dans ce qu’il restitue. Un vent de 
frais souffle à l’écoute du très clas-
sique, mais solide “Echoes in Blood”. 
Au final, un bon album qui s’écoute 
d’une traite et au sein duquel on a en-
vie de se replonger.

EPICA
“Ωmega”

Genre : Symphonic metal
Pays : Pays-Bas

Label : Nuclear Blast
Sortie : 26.02.21

Chroniqueur : Sach

Rares sont les groupes qui n’ont ja-

mais fait de mauvais album. Le fa-
meux sextuor batave en fait assu-
rément partie. Avec “Ωmega”, leur 
huitième album studio, ce constat se 
trouve de nouveau confirmé. Après 
un “The Holographic Principle” gran-
diloquent et très chargé, le groupe 
évite la surenchère et nous livre un 
album, plus délicat, tout en musicalité 
et émotions. Les nombreux éléments 
musicaux qui font la richesse musi-
cale du groupe ont plus de place pour 
s’exprimer tour à tour et peuvent par 
conséquent mieux s’apprécier. Cet 
opus est un voyage musical subtile-
ment varié dans lequel l’auditeur peut 
facilement embarquer et duquel il 
ressortira assurément subjugué. Les 
sujets abordés, comme à l’habitude, 
invitent à la réflexion, ce qui offre un 
autre angle d’écoute. Encore une su-
perbe réussite donc, à recommander 
aux die-hard fans comme aux curieux 
néophytes. Impossible de conclure 
cette chronique sans mentionner le 
sublime “Kingdom of Heaven: Part 3” 
et ses treize minutes d’orgasmes au-
ditifs (oui, rien que ça !).

EXPLICIT HUMAN PORN
“In excexx”

Genre : indus rock metal
Pays : France

Label : M&O Music
Sortie: 12.02.21

Chroniqueur : Oli
Avoir comme nom de groupe Expli-
cit Human Porn, faire de l’indus me-
tal rock et proposer comme artwork 
d’album un hamburger rempli des 
éléments excessifs et dépravants 
de notre civilisation actuelle (bouffe, 
drogue, préservatif usagé et médocs 
en tout genre), ça augure du bon et 
une promesse à devoir concrétiser  : 
balancer en ep de malade. Malheu-
reusement, les Parisiens ont visé 
trop haut. On est clairement dans 
un indus rock metal avec en ligne 
de mire des formations telles que 
Rammstein, Korn, In This Moment 
ou encore Lacuna Coil. On reconnait 
les rythmiques Teutonnes sur “Ra-
diosilk”, le chant féminin typique à In 
This Moment surtout sur “Foodporn” 
et “X-rated” ainsi que l’influence de la 
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bande de Jonathan Davis sur les re-
frains. Le groupe poussera jusqu’à la 
reprise plus que moyenne de “Keine 
Lust” des Allemands. Mais malgré 
plusieurs écoutes, quelque chose 
cloche. Les influences sont trop 
marquées, provoquant un sentiment 
de rythmiques déjà entendues et un 
chant parfois limite. De plus, le côté 
industriel se retrouve simplement en 
background alors que le groupe aurait 
dû les placer en avant, provoquant 
alors une hystérie contrôlée. Le ren-
du final sonne hélas trop plat pour le 
genre et la promesse du visuel ne se 
retrouve donc pas dans la musique. 
Vraiment dommage.

FIREFORCE
“Rage Of War”

Genre : Combat Metal
Pays : Belgique
Label : ROAR !

Sortie : 15.01.21
Chroniqueur : Hielkin

C’est le quatrième album que nous 
offrent ces “guerriers” belges. Cette 
fois-ci le line-up a encore évolué avec 
l’arrivée au chant et à la lead guitare 
de Matt “Hawk” Asselberghs (Night-

mare). Les thèmes tournent sans sur-
prise autour des champs de bataille, 
mais l’approche puissante du groupe 
adopte une teinte plus mélodique sur 
cet album. On débute avec le titre 
éponyme qui envoie d’entrée du lourd, 
avec une intro acérée et un riff sacca-
dé et la voix de Matt qui nous incite 
à rejoindre le combat. “March Or Die” 
est plus lourd et nous prend avec une 
rythmique militaire. On commence 
déjà à avoir un aperçu des possibili-
tés lyriques de son nouveau chanteur 
et on sent une influence très heavy 
metal qui sera présente sur tout l’al-
bum. On repart sur des chapeaux de 
roue avec “Ram It” où les guitares 
sont à la fois aériennes à certains 
moments et plus agressives et tor-
turées à d’autres. Vient ensuite “Fire-
panzers » qui nous plonge au cœur du 
champ de bataille et résonne comme 
un hymne au courage. “Running” ne 
relâche pas la pression et flirte en-
core une fois avec le heavy. “Forever 
In Time” nous prend de court et ap-
porte une trêve harmonique et mélan-
colique qui monte progressivement 
en puissance. Pour finir “108-118”, 
“Army Of Ghosts” et “From Scout To 
Liberator” déchargent les bpm. Trois 
morceaux supplémentaires ne seront 
disponibles que sur la version CD et 
un autre, très surprenant, sera une ex-
clusivité pour le vinyle. Fireforce a su 
surmonter les épreuves et continuer 

à évoluer. L’album est énergique et 
son approche plus heavy ajoute une 
touche agréable. La Belgique peut 
s’enorgueillir d’avoir un tel groupe, vi-
vement que cet album puisse être dé-
fendu sur scène !

GOD IS AN ASTRONAUT
“Ghost Tapes #10”
Genre: Post-rock

Pays : Irlande
Label : Napalm Records

Sortie : 12.02.21
Chroniqueur : Ale

Ne cherchez pas où sont passés les 
neuf autres, ce titre mystérieux in-
dique surtout que les irlandais ont 
dix ans et presque vingt ans dans les 
ratiches ! Mais pas trop de fioritures 
superflues pour célébrer cette étape 
franchie, le groupe a simplement dé-
cidé de faire ce qu’il fait de mieux : du 
bon gros post-rock onirique oscillant 
entre des atmosphères multiples, se 
parant parfois de quelques touches 
space-rock en plus (ah bah le nom 
n’a pas été choisi pour rien !). Mais le 
plus gros changement, ce n’est sans 
doute pas le retour de Jamie Dean 
après un petit break de trois ans, c’est 
surtout la vélocité, la poigne de cet 
album, justement dosée. En effet, on 
a presque droit à une chanson sur 
deux plus mélancolique et l’autre plus 
mastoc, et puis dans certains cas les 
deux comme “Burial” avec son pia-
no et son groove éthéré qui culmine 
sur de gros riffs ! “Spectres” y va plus 
franco, avec une gratte omniprésente. 
Et puis “Barren Trees” assène le bou-
quet final, en étant énergique malgré 
une “voix” en écho qui rend le tout 
très aérien et planant et qui domine 
l’ensemble. On notera aussi l’admi-
rable montée en puissance “d’In Flux” 
alors qu’en toute logique, le dernier 
morceau “Luminous Waves” est plus 
calme et introspectif. Il faut croire 
qu’après une année 2020 où le post-
rock nous a régalés, 2021 débute sur 
d’excellents auspices pour le genre 
également. (Et petite mention à la 
pochette, peut-être le meilleur crash 
d’avion depuis les Beastie Boys).

EVERGREY
“Escape of the Phoenix”
Genre: Progressive Metal 
Pays : Suède 
Label: AFM Records
Sortie: 26.02.21
Chroniqueuse : Alice

Evergrey nous dévoile son nouveau et douzième album chapitre intitulé “Es-
cape of the Phoenix” dans leur style Metal progressif d’une densité sombre 
et mélodieuse. Le son des guitares se fait ressentir encore plus lourde et 
écrasante procurant cette alchimie particulière qui s’entremêle à la voix sin-
gulière et émotionnelle de Tom. Le morceau d’ouverture “Forever Outsider” 
nous transporte dans ces mélodies tumultueuses accrocheuse et mélanco-
lique. Tandis que “Escape Of The Phoenix”, “Where August Mourn” ou même 
“Dandelion Cipher continue dans cette intensité bouleversante avec des 
riffs groovy. La douceur est apportée avec “In Absence Of Sun” et “You From 
You”, des morceaux avec une mélancolie profonde authentique d’Evergrey. 
Avec “The Beholder”  nous propose en toute simplicité un duo avec James 
LaBrie de Dream Theater. Tandis que “Eternal Nocturnal” et “Run” continue 
dans cette atmosphère saisissante avec des refrains qui resteront en tête. 
Le morceau “Leaden Saints” va ressortir du lot et être mon coup de cœur 
reflétant parfaitement la fluidité entre la puissance et mélodieuse avec des 
riffs poignants. “Escape of the Phoenix” est un album d’une grande densité 
s’articulant avec aisance entre lourdeur et douceur. Evergrey nous plonge 
dans un voyage tumultueux toujours aussi sombre avec une touche de lueur.

Coup de cœur 
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INGLORIOUS
“We Will Ride”
Genre: Hard Rock
Pays : Royaume-Uni
Label : Frontiers Music SRL
Sortie : 12.02.21
Chroniqueuse : Justine

Formé en 2014, le groupe britannique montant Inglorious continue son as-
cension jusqu’à devenir un futur classique du hard rock. En février, ils revien-
dront avec leur quatrième album intitulé “We Will Ride”, qui est alors leur pre-
mier album avec le récent changement de line-up, marqué par l’arrivée des 
deux nouveaux guitaristes Danny Dela Cruz & Dan Stevens et du nouveau 
bassiste Vinnie Colla. Enregistré à Cardiff pendant le confinement par le pro-
ducteur Romesh Gogandoda (Bring Me The Horizon, Bullet For My Valentine, 
Motörhead) et mixé par Kevin Shirley (Iron Maiden, Aerosmith, Led Zeppe-
lin), les paroles de cet opus ont été inspirées des sombres et sinistres do-
cumentaires Netflix visionnés par le chanteur Nathan James pendant cette 
période. “Medusa” est le premier single que le groupe a offert à ses fans et 
propose ainsi une ambiance chaude comparable à celles de Phil Campbell 
and The Bastard Sons. Mais on retiendra également “My Misery” avec ses 
claviers, “He Will Provide” qui nous plonge dans une atmosphère à la Black 
Stone Cherry, mais encore “We Will Ride” et cette voix Ozzyesque ! 

Coup de cœur 

HARAKIRI FOR THE SKY
“Mære” 

Genre : Post Black Metal
Pays : Autriche

Label : AOP Records 
Sortie : 29.01.21

Chroniqueur : Shades of God 

Depuis sa création en 2011, Harakiri 
For The Sky n’a pas perdu de temps, 
loin de là même, puisque “Mære” est 
déjà le cinquième opus du groupe, 
en moins de 10 ans, ça fait une belle 
moyenne. S’il est vrai que le style des 
Autrichiens prête souvent à débat, 
étant donné que dès que l’on mélange 
le Black Metal avec des touches de 
mélodies, de mélancolies ou n’im-
porte quoi d’autre ça défrise les pu-
ristes, il n’en reste pas moins qu’HFTS 
maitrise son sujet et offre toujours de 
beaux et longs albums, qui prennent 
une dimension extraordinaire sur 
scène. “Mære” n’y échappe pas, une 
fois de plus le groupe tape juste en 
mélangeant parfaitement la rugo-
sité du Black avec des parties plus 
atmosphériques et éthérées qui em-
mènent l’auditeur dans un univers où 
les sentiments s’exacerbent, où il est 
impossible de ne pas être remué de 
l’intérieur. Aucune nouveauté ni prise 
de risque, c’est vrai, mais parfois res-
ter dans sa zone de confort permet de 
monter doucement en puissance, ce 
que fait très bien Harakiri For The Sky.

HUMANITY’S LAST BREATH
“Välde”

Genre : Extrême metal
Pays : Suède

Label : Unique Leader Records
Sortie: 12.12.21
Chroniqueur : Oli

En 2019, Humanity’s Last Breath 
avait laissé une trace indéniable avec 
“Abyssal”, bande-son idéale pour une 
apocalypse des plus violentes s’abat-
tant sur notre monde. Toujours em-
menés par le virtuose Buster Odeholm 
(Oceano, Born Of Osiris), les Suédois 
reviennent avec “Välde”, un nouvel 
album pouvant clairement devenir la 

référence ultime du metal extrême 
de demain. Imaginez un instant la 
naissance d’un rejeton entre Ulver et 
Meshuggah, Forgotten Tomb, Thy Art 
Is Murder et Behemoth… Cela donne 
une bombe atomique dans sa forme 
la plus bestiale et glaciale, durant la-
quelle le black metal et le death me-
tal s’unissent avec les breaks-groove 
du deathcore et une technique irré-
prochable dans l’unique but de vous 
annihiler. Ajoutons à cela les superpo-
sitions de chants clairs et gutturaux 
amenant une dimension abyssale 
profonde. Je ne citerai aucun mor-
ceau en particulier tant chacune des 
douze compositions apporte quelque 
chose à l’édifice. Humanity’s Last 
Breath vient d’enfanter le futur de la 
scène extrême en proposant un mo-
nolithe de violence en tout genre.

KORPIKLAANI
“Jylhä”

Genre : Folk Metal 
Pays : Finlande

Label: Nuclear Blast 
Sortie : 05.02.20
Chroniqueur : Ale

Si le Clan de la Forêt prend désormais 
un peu plus de temps pour sortir ses 
albums (trois ans d’écart à chaque 
fois, après presque un album par an 

entre 2003 et 2012 !), ceux-ci n’ont ja-
mais perdu en qualité. Au contraire, 
on pourrait même reprocher une 
constance trop sage, des morceaux 
devenus un peu lisses, manquant un 
brin de piquant pour réellement deve-
nir des néo-classiques. Pourtant ici, la 
bande à Jonne s’est bien décarcassée 
pour proposer une vague de nouveau-
tés. Des thématiques plus matures, 
plus sombres (ça parle de sombres 
affaires, en plus des légendes habi-
tuelles), mais pour des titres toujours 
très dansants… quand ils ne passent 
pas à la vitesse supérieure dans le re-
gistre du heavy en tout cas ! Entendre 
du chant suraigu à la Judas Priest dès 
le titre d’ouverture, ce n’était pas vrai-
ment une évidence de prime abord. 
Mais ça donne le ton  : tant pis pour 
ceux qui ne connaissent le groupe 
que pour leurs chansons fun comme 
“Beer Beer” et “Ievan Polkka” : ça vous 
obligera à écouter du folk et à vous 
réconcilier avec l’accordéon ! L’éner-
gie de “Tuuleton” et son refrain qu’on 
baragouine sans rien comprendre 
(sauf pour ceux qui se sont motivés 
à apprendre le finnois) ou encore le 
rythme effréné de “Leväluhta”, oscil-
lant parfois même un peu vers… le 
reggae ? Sans compter le titre épique 
et plein d’émotions qui clôt l’album 
“Juuret”… Qui part en flèche pour son 
dernier tiers, avec une batterie qui 
s’affole et de gros riffs. Non, sincère-
ment, ça reste très bon, avec de belles 
prouesses musicales et une bonne 
praline supplémentaire des maîtres 
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du folk, pour que les fans qui savent 
très bien à quoi s’attendre retrouvent 
quelques innovations étonnantes, et 
en redemandent. 

LAKE OF TEARS
“Ominous”

Genre : Alternative Dark Rock
Pays : Suède

Label : AFM Records
Sortie : 19.02.21
Chroniqueur : Ale

Malgré un flot constant de nouveaux 
opus depuis presque trente ans, cela 
faisait plus de neuf printemps depuis 
“Illwill”, un album reçu en demi-teinte 
par les fans du monsieur. Car oui, ce 
cher Daniel Brennare fait partie de 
ces fous géniaux ayant fait le pari du 
one-man band à une époque où c’était 
quand même bien moins simple que 
maintenant. Citons aussi ce bon vieux 
Reznor et Joel Grind pour l’exemple. 
Mais ça, ce n’est pas un scoop pour 
ceux déjà adeptes du mélange peu or-
thodoxe que le chef d’orchestre à l’ha-
bitude de nous servir. Alors ce retour… 
ça vaut quoi  ? C’est franchement 
pas mal du tout  ! Très mélancolique 
et contemplatif, avec des morceaux 

tantôt sombres et torturés et d’autres 
plus brutaux, voire presque indus 
dans leurs sonorités, comme pour le 
titre d’ouverture “At The Destination”. 
D’autres ont une composante presque 
western, en atteste le très atmosphé-
rique, très “ambiant” titre qu’incarne 
“Cosmic Sailor”. Et puis parfois, on 
se tape les deux d’un coup : “Lost in a 
Moment” est ainsi puissant et déton-
nant, grandiose même en comparai-
son au reste de l’album, mais toujours 
avec ce côté fragile et sensible dans 
les paroles et le chant. Comme d’ha-
bitude avec ce genre d’albums, une 
écoute attentive et non-coupée est de 
rigueur… Est-ce que le retour de LOT 
réconciliera les amoureux du travail 
de Brennare ? Chacun sera juge. Mais 
du point de vue d’un novice, c’est un 
résonnant oui ! 

LANDMVRKS 
“Lost In Waves”

Genre : Metalcore
Pays : France

Label : Arising Empire,
Sortie : 26.02.21

Chroniqueuse : Alice

Depuis 2014, Landmvrks s’est im-

posé dans l’hexagone français et 
explore constamment de nouveaux 
horizons, les Marseillais sont de re-
tour avec un troisième opus explosif 
“Lost In Waves” ancré dans un style 
de Metalcore moderne. Une recette 
toujours aussi efficace avec des 
riffs percutants trempant dans des 
influences hardcores et des refrains 
accrocheurs avec une pointe aé-
rienne et mélodique. “Say No Word” 
et “Rainfall” interpellent par leur inten-
sité et une rythmique nerveusement 
dynamique dans laquelle le chant se 
démarque par un flow insaisissable. 
Tandis que des morceaux comme 
“Silent”, “Always” ou encore “Tired 
Of It All” sont plus accessibles avec 
une touche moderne et mélodique. 
Cet équilibre se combine dans une 
formule enchaînant avec une aisance 
déconcertante le chant saturé ex-
primant de la colère et rage avec le 
chant clair apportant cette touche de 
sensibilité. Place à l’expérimentation 
avec le surprenant morceau “Visage” 
insérant tout en finesse un passage 
Rap en français s’incorporant dans ce 
flow de Hardcore. Le final se fait en 
douceur et émotion avec la ballade 
“Paralyzed” qui ne me laisse pas indif-
férente se concluant dans une explo-
sion fougueuse. Avec “Lost In Waves”, 
Landmvrks trouve son chemin en ex-
plorant et exploitant diverses facettes 
de son Metalcore rugueux, moderne, 
mélodique avec une efficacité sponta-
née saisissante.

LÜT
“Mersmak”

Genre : Indie pop punk rock
Pays : Norvège

Label : Indie Recordings
Sortie: 12.02.21
Chroniqueur : Oli

Il y a parfois des formations qui 
sortent de nulle part, que vous ne 
connaissez ni d’Eve ni d’Adam et qui 
viennent vous surprendre dans le 
bon sens du terme. Le phénomène 
se nomme Lüt et arrive de Norvège. 
La bombe s’intitule “Mersmak” véri-
table mélange des plus stupéfiants 
des influences du groupe. Imaginez le 
indie-pop fun de Paramore se mélan-
geant aux pop-punk de Editors ainsi 
qu’à un rock tout droit sorti des eigh-

INHUMAN
“InHuman”
Genre : Death symphonique
Pays : Belgique
Label : Autoproduction
Sortie: 26.02.21
Chroniqueur : Oli

InHuman peut paraitre comme un nouveau venu dans la sphère metal de 
notre plat pays, mais c’est en fait le résultat de la mutation d’Anwynn qui, 
après deux albums et une décennie à écumer les routes, décide d’évoluer. Et 
quelle belle évolution ! Certes, le côté symphonique est toujours ultraprésent, 
mais InHuman se révèle être le versant sombre des membres du groupe. On 
a dorénavant affaire à un death metal symphonique pour notre plus grand 
plaisir. Inhuman se veut résolument brutal mais majestueux grâce aux or-
chestrations virtuelles. Les rythmiques sont martiales, les mélodies épiques. 
Le duo de chant masculin brutal et féminin lyrique fonctionne à la perfection. 
Les mélodies sont mélancoliques et épiques lorsqu’elles accompagnent les 
rythmiques. L’utilisation de cœurs comme sur “Unbearably human” vient 
diversifier les compositions. L’alternance de morceaux courts et intenses 
(“For the life of me”) avec des pavés symphoniques sublimes (“Casus Belli”) 
permet à l’auditeur de ne jamais s’embêter ou relâcher l’écoute. C’est bien 
simple, InHuman propose avec ce premier album un bulldozer symphonique, 
un monstre du genre qui plaira aux fans de SepticFlesh, Samael et Dark Tran-
quility. Jamais une reconversion n’aura été aussi bénéfique pour un groupe. 
Well done !

Coup de cœur 
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ties. Ajoutez à cela une solide dose 
de mélodies entêtantes et un chant 
poussé, mais pas criard rappelant 
Kverlertak. Mettez tout dans un sha-
ker et le résultat est tout simplement 
incroyable  : une envie de bouger et 
de faire la fête ! “Mesmak”, “Strictly 
business”, “Bankok nonstop” ou en-
core “We will save Scandirock” sont 
autant de morceaux directs et courts 
totalement explosifs. Les Norvégiens 
savent être plus soft et fédérateurs 
(“Homme fatale”) voir atmosphérique 
et planant (“Indïa”). Avec un nouvel al-
bum à l’exécution parfaite, Lüt a tout 
pour réussir et comblera le manque 
des fans précités ainsi que Andrew 
W.K pour la fête !  

MICHAEL SCHENKER GROUP
“Immortal”

Genre: Rock
Pays : Allemagne

Label: Nuclear Blast
Sortie : 29.01.21

Chroniqueur : Hielkin

À l’occasion de ses 50 ans de carrière, 
Michael Schenker ressort son “Group” 
composé d’une pléthore d’artistes : on 
retrouve en chanteur principal, Ronnie 
Romero (Rainbow). Ralf Scheepers 
(Primal Fear) et Joe Lynn Turner (Rain-
bow) tiennent le micro chacun pour 
deux titres, Gary Barden et Michael 
Voss (Mad Max), co-producteurs, 
chantent également sur un titre. La 
basse est assurée par Barry Sparks 
(Dokken), les claviers par Steve Mann 
et Sherinian (Dream Theater) sur un 
titre tandis que la batterie est parta-
gée par Bodo Schop, Simon Phillips 
(ex-Toto) et Brian Tichy (ex-Whites-
nake). L’album a été enregistré en 
grande partie au Kidroom Studio en 
Allemagne. L’album s’ouvre sur “Drill 
To Kill”, un bon morceau heavy rock 
dans le style de Judas Priest. “Don’t 
Die On Me” prend la relève et est dans 
le répertoire classique de Schenker. 
Le tempo se redresse sur le puissant 
“Knight Of The Dead” et est suivi de 
“After The Rain”, une ballade dans la 
veine de se qu’il faisait dans les 70’s. 
“Devils Daughter”, offre un rock plus 
puissant suivi par “Sail The Darkness” 
dans un registre plus heavy. On revient 
vers du bon rock avec “The Queen Of 
The Thorns and Roses” et on frôle le 

rock progressif dans “Sangria Morte”. 
L’album se termine par une nouvelle 
version “In Search Of Piece Of Mind”. 
Un très bon album donc, varié, et au 
casting époustouflant qui confirme, 
s’il le fallait encore, que Michael 
Schenker reste un des meilleurs dans 
son genre.

NERVOSA
“Perpetual Chaos”

Genre : Thrash metal
Pays : Brésil

Label : Napalm Records 

MOONSPELL
“Hermitage”
Genre : Dark Metal
Pays : Portugal
Label : Napalm Records
Sortie : 26.02.21
Chroniqueur : Hielkin

Avant de me lancer dans cette review, je dois préciser que je suis un fan de 
Moonspell, objectif, mais fan quand même.

Treizième album pour la formation portugaise  qui ne renie pas à la tradi-
tion de bousculer nos habitudes. On notera d’entrée, l’arrivée d’un nouveau 
batteur : Hugo Ribeiro (aucun lien avec le chanteur). Enregistré aux Orgone 
studios en Angleterre par Jaime Gomez Arellano (Paradise Lost, Sólstafir) 
le résultat est simplement sublime. Un nouvel album de Moonspell est une 
expérience qu’il ne faut pas gâcher en en dévoilant de trop, mais on peut dire 
qu’il est hyper mélodique, certains morceaux sont puissants et subtils à la 
fois. L’ambiance et les atmosphères sont les mots d’ordre de cet album bien 
plus que dans les précédents (pour plus d’info, référez-vous à l’interview).

L’album s’ouvre sur “The Greater Good”, déjà différent de ce que l’on connaît 
sur plusieurs aspects, mais avec une rythmique d’entrée à la basse et une 
montée en puissance déjà présentes sur d’anciens morceaux. Vient ensuite 
“Common Prayers” qui est un petit bijou avec une rythmique de fou, des riffs 
acérés, une basse au taquet, un clavier mystique et une voix aérienne qui 
montrent encore un peu plus l’orientation de l’album. Arrive après “All or No-
thing” qui s’installe avec ses 7’22 et là, l’album adopte un vrai tournant !!! On 
commence doucement avec  une petite guitare claire et une partie chantée 
à deux niveaux. Le morceau est planant à souhait et varie entre montées en 
puissance et retombées mélancoliques. On se réveille avec “Hermitage” plus 
puissant à tous les niveaux, mais toujours mélodieux. “Entitlement” prend la 
relève avec une guitare psychédélique qui sera la signature de ce morceau 
et qui fait penser à Taratino ou aux Doors. Le bridge de ce morceau est une 
pure merveille piano-guitare ! “Solitarian” garde le cap et nous offre un mor-
ceau instrumental qui développe encore plus l’ambiance et la mélodie où 
claviers et guitare s’harmonisent à merveille. Un petit rappel à l’ordre avec 
“The Hermit Saints” qui recentre l’énergie et offre une petite touche folk. La 
douceur d’“Apopthegmata” nous emporte dans sa sombre mélancolie qui se 
transforme doucement en une rage contenue. Pour se préparer à la fin de 
l’album, “Without Rule” nous assène ses 7’42 de kiff total. C’est un conden-
sé des possibilités harmoniques et techniques de Moonspell et aucun mot 
ne peut décrire cette expérience. L’album se termine par “City Quitter”, un 
instrumental au piano aérien, sombre qui rappelle Nox Arcana et nous fait 
redescendre tranquillement sur terre après ce voyage hors du temps.

Bref, c’est un album qui va en secouer plus d’un, d’une manière ou d’une 
autre. La prise de risque est maximum et l’album développe la musicalité et 
les harmonies sans mettre de côté la puissance. C’est la preuve que Moons-
pell est le maître incontesté du dark metal et l’album ne pourra que plaire à 
ceux qui aiment la découverte, la nouveauté et qui attendent autre chose du 
metal.

Coup de cœur 
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Sortie : 22.01.21
Chroniqueur : Sach

Quatrième album pour le combo 
brésilien dont le line-up, volontaire-
ment exclusivement féminin, a été 
fortement renouvelé  : trois nouveaux 
membres en 2020 et passage de trio 
en quatuor. Force est de constater 
que le groupe porte bien son nom, 
car son thrash, aux influences death, 
est bien virulent et nerveux. Et il n’y a 
d’ailleurs pas que la musique qui est 
énervée  : les textes, très engagés, 
le sont tout aussi et dénoncent cer-
taines dérives sociétales au Brésil 
telles que la corruption endémique 
ou encore le mauvais traitement des 
minorités. Les riffs, rapides et directs, 
s’enchaînent sans pause tout au long 
de l’album, agrémentés de breaks as-
sassins et de quelques courts soli. Ef-
ficacité est le mot-clé pour qualifier le 
thrash de “Perpetual Chaos” que cer-
tains pourront juger pas assez com-
plexe ou même peu novateur, car il ne 
révolutionne pas le genre. Mais est-ce 
important ? À chaque auditeur d’ap-
précier en fonction de ses attentes 
musicales.

NIGHTFALL
“At Night We Prey” 

Genre: Death Metal Mélodique 
Pays : Grèce

Label: Season of Mist 
Sortie: 05.03.21

Chroniqueur : Shades of God 

Au même titre que Septicflesh et Rot-
ting Christ, Nightfall est un groupe qui 
marque l’histoire de son pays grâce à 
son art si reconnaissable et authen-
tique. Un art que le leader de la forma-
tion, Efthimis Karadimas, n’a cessé de 
peaufiner en 30  ans, et qui offre au-
jourd’hui avec “At Night We Prey” un 
album aussi lunaire que solaire, au-
tour de thèmes très sensibles comme 
la solitude et la dépression. “At Night 
We Prey” est la parfaite alchimie 
entre la brutalité du Death Metal et 
la majestuosité des mélodies, une 
combinaison mise en musique avec 
beaucoup d’élégance, d’intelligence, 
sans jamais tomber dans le cliché. Il 
ressort de cet opus autant de souf-
france que de résilience, il en émane 
une puissance indescriptible dont la 
beauté n’a d’égal que sa force. Diffi-
cile de faire ressortir un titre plus que 
l’autre tant le contenu est homogène 
et totalement indissociable. “At Night 
We Prey” est une œuvre merveilleuse, 
réalisée par un groupe d’une immense 
classe qui laissera une trace indélé-
bile sur le grand livre du Metal Extre-
me.

PHANTOM ELITE
“Titanium”

Genre: heavy 
Pays : Pays-Bas/Brésil

Label : Frontiers Music s.r. l. 

Sortie : 22.01.21
Chroniqueur : Chris Grès

Marina La Torraca, d’Exit Eden et 
chanteuse live d’Avantasia, a rencon-
tré le guitariste Sander Gommans (feu 
After Forever, paix à son âme) voilà 
six ans autour d’un projet de concert 
avec HDK. Phantom Elite s’est fondé 
sur ce coup de foudre artistique ; San-
der ne joue pas dans le groupe, mais 
compose et produit ses œuvres. “Tita-
nium” est un arbre au tronc heavy (le 
morceau inaugural “Conjure Rains”) 
qui porte des branches sympho-
niques (“Diamonds And Dark”, single 
épique et brillant, lancé par une déli-
cate intro au piano) et progressives 
(l’éponyme “Titanium”, quand la rage 
rejoint la mélancolie au fil de guitares 
inspirées). La voix de Marina, accro-
cheuse en diable, tend parfois vers 
la pop, mais ne tombe jamais dans le 
mièvre. Elle se marie à merveille avec 
des growls sur “Worst Part of Me” ou 
avec celle d’Amanda Sommerville, sa 
partenaire dans Exit Eden, sur “Silver 
Lining” et “Eyes Wide Open”. La bat-
terie solide, les claviers intelligents 
et un travail soigné aux guitares (à 
l’image du solo sur “The Race”) font 
de “Titanium” un album aux titres va-
riés qui rappellent que si le cœur est 
symbole de tendresse, il est aussi un 
muscle puissant.

PSYKUP
“Hello Karma!” 
Genre : Metal
Pays : France

Label : Regarts 
Sortie : 05.02.21

Chroniqueur : Shades of God 

Ils sont Français, barrés, audacieux, 
mais ils savent parfaitement où ils 
vont, c’est une vérité vraie. Psykup ne 
s’arrête plus depuis son retour il y a 
quelque temps, du live, de la réédition 
et surtout un album fou, le terrible “Ctr-
l+Alt+Fuck” en 2017. Un opus qui a 
montré un groupe en plein renouveau, 
plus direct, moins intellectuel, mais 
grandement efficace. Une recette par-
faite qui est reconduite sur “Hello Ka-
rma!” en poussant le vice encore plus 
loin, en étant sans filet de sécurité et 
c’est ça qui est plaisant avec eux : ils y 
vont à fond ! Cependant, et c’est ça qui 

SPLENDIDULA
“Somnus”
Genre : Post Doom
Pays : Belgique
Label : Argonauta Records
Sortie : 29.01.21
Chroniqueur : Snorri

A la sortie de “Post Mortem”, leur second album, j’avais déjà craqué. Mais là, 
je ne sais que dire. Et pourtant, d’habitude, ce n’est pas le Doom que j’affec-
tionne mais j’adore complètement ce qu’ils font ! Les apports de différents 
styles qui peuvent dérouter sont justement leur force et leur signature. Et 
que dire de l’apport de la voix de la chanteuse, envoûtante, charismatique et 
qui fait mouche à chaque écoute ? Mais détrompez-vous, tout ne repose pas 
sur ses épaules. Les titres s’enchaînent avec parfois brutalité mais toujours 
avec la même qualité. Et cet album a été masterisé par le très grand Allan 
Douches ! Nos compatriotes viennent de sortir un des meilleurs albums de 
cette année ! Vivement que les concerts recommencent pour les revoir sur 
scène ! In Doom We Trust !
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est génial, ça ne tourne pas au grand 
bordel, tout est structuré, ça dépote 
oui, mais avec maîtrise et une produc-
tion sans faille. Les titres défilent, la 
claque est violente, aucun répit n’est 
accordé, la personnalité affirmée. 
De là à dire que Psykup est au som-
met, il n’y a qu’un pas qui peut être 
vite franchi. Le karma est une chose 
à laquelle on n’échappe pas, celui de 
Psykup est plutôt bon. 

REZET
“Truth In Between”

Genre: Thrash
Pays : Allemagne
Label : Metalville
Sortie : 29.01.21

Chroniqueur : Hielkin

Déjà le 5e  album pour ce quatuor. 
Le parti pris de cet album était de 
capturer les sections rythmiques en 
live et cela s’est fait sous le contrôle 
d’Eike Freese aux Chameleon Stu-
dios de Hambourg. L’album propose 
un thrash varié à tendance speed. On 
commence d’ailleurs par “Back For 
No Good” qui après une splendide 
intro lance directement la cavalcade 
speed. “Deceived By Paradise” a un 
petit côté plus thrash avec des évolu-
tions rythmiques. Thrash traditionnel 
que l’on retrouvera sur “(Un) certain 
Crimes” plus tard sur l’album. Les 
morceaux “Populate, Delete, Repeat”, 
“Truth In Between” et “Half A Century”, 
ce dernier ayant en guest guitariste 
Sonia Anubis (Crypta & Cobra Spell), 
offrent une entrée plus sombre qui va 
évoluer vers le speed. “Renegade” et 
“Jailpit” développent une atmosphère 
punk alors que “I’m Not Gonna Stop” 
et “Never Satisfied” tendent vers un 
rock classique. On flirte avec le rock 
progressif sur “The Plague” et “Infinite 
End”, la ballade de l’album, est parfois 
jazzy. Le dernier titre “The Last Suffer” 
repart sur un speed déchaîné. Un bon 
album, très varié et énergique, mais 
qui souffre de l’enregistrement direct 
qui, bien que donnant un petit aspect 
vintage, joue en défaveur du mix. 

RICKY WARWICK
“When life was hard & fast”

Genre: Hard Rock
Pays : Irlande

Label: Nuclear Blast
Sortie: 19. 02. 21

Chroniqueur : Steve Haggis

Le chanteur de The Almighty, groupe 
metal rock très ancré dans les 90’s, 
a bénéficié d’une véritable re(con)
naissance en devenant le vocaliste de 
Thin Lizzy, puis le leader de Black Star 
Riders, prolongement de la légende 
irlandaise. C’est là son cinquième al-
bum en solo, et il s’est cette fois asso-
cié à deux ex-Buckcherry pour accou-
cher rapidement de cette fournée de 
titres variés. Le résultat ? Une bonne 
moitié de chansons qui ressemblent 
pas mal à celles de son groupe prin-
cipal (avec les intonations à la Phil 
Lynott et les guitares à la tierce), les 
autres lorgnant vers le rock américain 
aux influences western, country et 
blues, sans renier ses racines punk. 
En somme, un rock à la croisée des 
chemins entre l’Irlande et la Califor-
nie, clairement tourné vers le passé 
comme le titre du recueil le laisse 

entendre. L’ensemble est animé par 
une vibe live qui respire la sincérité, 
jusqu’à nous servir un duo avec sa 
fille sur la ballade “Time don’t seem 
to matter” et une démo enregistrée 
avec son téléphone (!) avec le folk 
“Clown of misery”. Le gaillard s’est 
fait plaisir, et même s’il n’invente pas 
grand-chose et souffre peut-être de 
la comparaison avec les excellentes 
dernières livraisons de Black Star Ri-
ders, on ne voit pas le temps passer 
non plus !

SINIRA
“The Everlorn”

Genre: Melodic Black Metal
Pays : USA

Label: Northern silence prod
Sortie: 26.02.21

Chroniqueur : Sach

Vous êtes fans et nostalgiques du 
black metal suédois des années 90 ? 
Alors cet album, premier opus de ce 
projet solo en provenance du Texas, 
est fait pour vous. L’inspiration des 
groupes de cette période est évidente, 
tant au niveau du son et que celui de 
la composition, et est d’ailleurs claire-

THRON 
“Pilgrim”                           
Genre : Black mélodique
Pays : Allemagne
Label : Listenable Records
Sortie : 19.02.21
Chroniqueur : Morbid Domi

En 6 ans d’existence, ces Teutons nous sortent déjà leur 3e album dédié à 
l’univers de la Gnose. Non, ce n’est pas un gros mot ni un blasphème pour un 
groupe de Black metal qui touche à cette connaissance mystique. La nouvelle 
galette a tout pour plaire. “The Prophet” ouvre le bal des damnés (que nous 
sommes depuis la chute originelle) et souffle un black n’roll empli de fraî-
cheur au son très correct. Le chant de Samca est habité et en osmose avec 
les thématiques explorées. Sur “Nothingness”, les 2  guitaristes se lâchent 
totalement dans un espace mélodique, techniquement construit avec brio. La 
force du groupe est d’accrocher d’emblée et de nous toucher au plus profond. 
Le jeu de batterie suinte le dynamisme et cadre bien avec l’ensemble sans 
trop en faire. Quelques ambiances viennent relever le tout pour vous immer-
ger dans le 5e élément. À l’instar de “Hosanna In The Highest”, nous voyons 
la capacité des musiciens à savoir varier le jeu ; ce qui permet d’échapper 
aux risques de redondance. L’interlude “Epitome” est posé avec pertinence 
pour vous offrir le recueillement nécessaire au bon moment. D’autres pépites 
vous attendent pour la suite du voyage, tels le très aérien “The Reverence” ou 
le très pétillant “The Valley Of The Blind”. Une fois l’album terminé, une seule 
envie : “se (ré) immerger”. Une œuvre à découvrir d’urgence pour les amou-
reux de l’école suédoise du Black mélodique, mais avec la griffe allemande.
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ment assumée par le maître d’œuvre. 
Les lignes de guitares sont enga-
geantes, bien emportées par un blast 
beat continu qui est parfois entrecou-
pé par quelques soli sympas et des 
passages acoustiques permettant de 
reprendre sa respiration. “The Ever-
lorn” bien que peu varié est un bon al-
bum dont il est difficile de penser qu’il 
puisse déplaire aux fans du genre et 
dont il est également difficile de pen-
ser qu’il puisse mettre ces derniers en 
extase. À chacun de se faire son avis 
avec le titre d’ouverture disponible en 
écoute.

SIRENIA
“Riddles, Ruins & Revelations”

Genre : symphonic metal
Pays : Norvège

Label: Napalm Records 
Sortie : 12.02.21

Chroniqueur : Sach

Dixième album déjà pour le quatuor 
franco-norvégien, et premier produit et 
mixé par le maître à penser du groupe, 
Morten Veland. Il en résulte une pro-
duction plus moderne et un son réso-
lument plus heavy et intense. Après 
s’être reposé sur ses lauriers depuis 
quelques albums, Sirenia réussit à 

s’extirper des clichés éculés du genre 
“metal symphonique à chanteuse” 
saturé et stagnant et se renouvelle 
en présentant une nouvelle facette 
musicale agrémentée d’effets électro-
niques bien intégrés. “Riddles, Ruins 
and Revelations” est subjectivement 
leur meilleur album et objectivement 
leur album le plus riche en variations 
musicales  : orchestrations épiques, 
riffs heavy, refrains catchy aux mé-
lodies si typiques au groupe, bridges 
inattendus, soli bien placés, passages 
atmosphériques, effets électros, voix 
opératique, growls… cet opus complet 
et réussi s’écoute et se réécoute avec 
plaisir.

SONIC FLOWER
“Rides Again”

Genre : Rock psychédélique
Pays : Japon 

Label: Heavy Psych Sounds Records
Sortie: 29.01.21
Chroniqueur : Ale

L’histoire derrière cet album est inté-
ressante. En fait… Tout le parcours 
de Sonic Flower mériterait son article 
dédié. On se retrouve en effet avec 
du matériel inédit, vieux de presque 
15 ans. Vraisemblablement, nos com-

parses vétérans de Church of Misery 
ont eu quelques petits soucis et on 
a alors dû se contenter d’un seul et 
unique album de ce spin-off bluesy. 
Mais ça c’était avant 2018, et la refor-
mation du groupe par son maître-ar-
chitecte Tatsu Mikami qui nous pro-
met un autre album plus tard dans 
l’année… Avec des vocals cette fois-
ci. Mais du coup ce “Rides Again» au 
nom astucieux, quid ? Et bien comme 
mentionné au-dessus, c’est déjà plus 
ou moins un nouvel album, compor-
tant deux covers de très bonnes fac-
tures de Meters et Graham Central 
Station avec cinq inédits qui groovent 
sévère. L’illusion est même parfaite  : 
on croirait être revenu dans les 70 s, 
en Angleterre ou aux US. Mais non, 
Sonic Flower nous prouve encore qu’il 
faut impérativement s’ouvrir à la riche 
scène japonaise. La rythmique tri-
bale de “Jungle Cruise”, la batterie in-
croyable de “Quicksand Planet” ou le 
riff endiablé de “Sonic Witch” devrait 
vous convaincre de vous ruer sur ce 
petit bijou, et vous réjouir qu’ils soient 
de retour.

THE CHANT OF TREES
“The chant of trees”
Genre : Folk metal

Pays : France
Label: Shaman Voice 

Sortie : 01.01.20
Chroniqueur : Ale

En toute franchise, à la lecture du 
press kit et donc de la description de 
la musique et de l’univers de TCOT, 
on aurait pu s’attendre à quelque 
chose de plus onirique, de plus pri-
mal… de plus minimaliste peut-être. 
Finalement, cela reste assez typique, 
assez classique dans le registre Folk 
Metal. Il y a bien quelques gazouil-
lis d’oiseaux et le bruit du vent, mais 
cela semble somme toute accessoire 
face à la guitare, parfois bien musclée 
d’ailleurs. Le côté “méditatif” vendu 
est par conséquent quelque peu oc-
culté sur certains titres, ce qui ne si-
gnifie pas que  : d’une, les morceaux 
plus pêchus ne sont pas très bien, 
et que, de deux, l’album ne nous em-
mène pas faire une balade bucolique 
sur certains morceaux, en certains 
cas bien long pour déployer totale-
ment les atours du duo. Les paroles 
sont d’ailleurs très introspectives et 

TRIBULATION
“Where The Gloom Becomes Sound”
Genre: gothic metal
Pays : Suède
Label: Century Media
Sortie: 29.01.21
Chroniqueur : Chris Grès

Dans la droite lignée de son excellent prédécesseur, “Down Below” (2018) 
et du fondamental “Children Of The Night” (2015), Tribulation vient de for-
ger un nouveau chef-d’œuvre d’obsidienne, à l’image de “Daughter Of The 
Djinn”, bijou maudit à la pale noirceur. La fusion de guitares gracieuses et de 
gras vocaux donne naissance à un sombre nuage qui tantôt s’élève vers de 
gothiques éthers, tantôt pèse d’une puissance métallique. Ces deux faces 
s’enlacent au cœur des chansons, créatures mystérieuses et hybrides au 
regard aussi sombre qu’envoûtant, les nourrissent d’un sang magique. Le 
groupe s’offre également un détour vers le classique (le piano de “Lethe”, 
interlude émouvant) pour mieux exploser sur les riffs impitoyables du violent 
“Funeral Pyre”. Avec le départ entériné de Jonathan Hulten, le guitariste et 
compositeur principal, qui semble se diriger vers une carrière solo, “Where 
The Gloom Becomes Sound” sonne comme un sublime chant du cygne - 
noir, bien sûr. Tribulation, certes, n’est pas mort - Joseph Tholl a rejoint le 
groupe - mais le Tribulation de Jonathan lui n’est plus qu’un cadavre : “Et le 
ciel regardait la carcasse superbe; comme une fleur s’épanouir” (Baudelaire, 
“Une charogne”)
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se marient bien avec les titres, bien 
que leur présence soit un peu plus 
inégale (elles ont parfois une vraie 
plus-value, et par moment, on se dit 
qu’elles nous sortent un petit peu de 
notre “trance”). Certains titres sont 
plus “cinématographiques” ou “am-
biant”, notamment ceux prenant un 
côté légèrement plus martial comme 
l’opportunément nommé “War Day”. 
L’atmosphère qu’ils dégagent est très 
appréciable et bien menée, mais ça ne 
suffit pas à dépasser cette petite dé-
ception résultant de cette auto-hype… 
Pas vraiment la faute du groupe bien 
sûr. Mais retenez donc qu’on est 
moins proche d’un Wardruna ou d’un 
Plight Radio qu’on aurait pu le croire.

THE NOVA HAWKS
“Redemption”

Genre: Hard Rock/Blues
Pays : Royaume-Uni
Label : Frontiers s.r.l.

Sortie : 12.02.21
Chroniqueur : Ale

C’est toujours un délice de voir un 
genre aussi résolument ancré au 
sein d’une culture être réapproprié 
avec autant de maestria par des ar-
tistes n’ayant que peu de liens, si ce 
n’est une saine admiration pour un 
genre riche. Il est tout aussi plaisant 
de constater la constance de Fron-
tiers pour nous sortir du hard rock à 
l’ancienne, sans jamais mentir sur la 
marchandise ni décevoir l’amateur. À 
l’inverse, pas de traces de cure de jou-
vence  au sein d’une mécanique bien 
huilée : on dispose certes d’un certain 
polymorphisme entre le plus doux, 
presque langoureux “Dusty Heart” et 
la puissance d’un “Voodoo”, saupou-
dré de la poésie de “Technicolor”, 
mais rien qui ne soit pas du “déjà en-
tendu”. Qu’importe, c’est le genre d’al-
bum qui s’écoute admirablement bien 
en fond sonore des plus appréciables, 
avec une pluralité d’ambiances et 
d’atmosphères qui le rendent malgré 
tout très complet. On saluera d’ail-
leurs le courage et le talent d’un duo 
bien inspiré et efficace, piochant tant 
dans leurs voyages et des scénarii en-
capsulés au sein de chaque titre pour 
fournir un premier album qui groove 
bien et qui se permet tout simplement 
d’être… cool. Jetez-y une oreille !

THERION
“Leviathan”

Genre : symphonic metal
Pays : Suède

Label : Nuclear Blast
Sortie : 22.01.21

Chroniqueur : Sach

L’approche de composition de cet 
album est assez originale et pour 
le moins inattendue chez Therion  : 
ne pas essayer de faire quelque 
chose de nouveau, mais tenter de 
faire des chansons qui expriment la 
quintessence du Therion classique, 
épique et théâtral pour répondre à la 
demande des fans (cf. Interview dans 
ce numéro pour plus de détails). En ce 
sens, la mission est accomplie avec 
brio, car chaque chanson est épique 
et théâtrale, chaque mélodie est en-
traînante. Christopher Johnsson 
a trouvé la recette, et la répète sur 
tout l’album au risque de déclencher 
une indigestion chez l’auditeur. La 
première moitié est faite de hits effi-
caces, mais assez convenus et c’est 
à partir de la seconde moitié que les 
chansons deviennent plus intéres-
santes, sans pour autant faire preuve 
de beaucoup plus d’originalité. Ce qui, 
rappelons-le, n’est pas le but de cet 

album. C’est cependant un bon opus 
qui montre, une fois de plus, les ta-
lents de composition présents dans 
le groupe, mais qui ne s’imposera pas 
dans la discographie déjà bien rem-
plie de ce dernier. Cela faisait malgré 
tout très longtemps que nous n’avions 
pas eu d’album épique de Therion et 
bien que faisant un peu la moue, nous 
écoutons volontiers ce “Leviathan”, 
ceci se fera clairement avec plaisir 
pour qui aime cette facette musicale 
du groupe (pour les autres facettes, 
soyez patients, c’est en cours).

THREE MOONS AGO
“Write your story”

Genre: 70’s blues rock
Pays : France

Label: M&O music
Sortie: 22.01.21
Chroniqueur : Oli

“Write your story” est le premier ef-
fort de Three Moons Ago, formation 
emmenée par Pat Martin (Scarve, 
Phazm). Une chose est claire, nous 
sommes aux antipodes de Scarve et 
Phazm, mais bien encré dans les an-
nées septante, lorsque le hard rock 
arrivait, mais que le mélange de rock 
et de blues était monnaie courante. 

TVINNA
“One in the Dark” 
Genre : Dark Pop Prog Electronica
Pays : International
Label : By Norse Music 
Sortie : 19.02.21
Chroniqueur : Ale

En toute franchise, à la lecture du genre dans lequel se range Tvinna, un mé-
lange de curiosité maladive et de crainte s’est formé. Pourtant, Tvinna a tout 
du supergroupe (son jeune âge certes, mais aussi, et surtout, sa brochette de 
talents vétérans) et cela devrait suffire à rassurer. N’en déplaise d’ailleurs à 
Rafael Salzmann et Jasper Barendregt (qui fournissent un travail exemplaire), 
mais c’est bien le chant porté par les voix de Laura et Fiona qui donnent tout 
son sel à la musique du groupe. Tout simplement divin, même lorsque les 
paroles s’apparentent presque à des incantations répétées (comme sur “12” 
par exemple), il apporte à la fois une douceur hors de ce monde et beaucoup 
de couleur à l’ensemble. Mais rendons tout de même honneur à la puissance 
des instruments qui l’accompagnent, et donc également à Fieke, jouant de 
l’accordéon et d’autres instruments exotiques, qui rajoutent justement ce ca-
chet, cette force bienvenue (avec en plus quelques excentricités à la manière 
de l’intro de “Kreiz” ou la dernière minute de “Sunna”). Quoiqu’il en soit, le 
groupe voit déjà grand avec non moins de quatre albums prévus, dédiés à 
autant d’éléments. Ce premier jet symbolise ainsi l’eau et la natalité. Compte 
tenu du résultat, il nous tarde de découvrir l’élément suivant !
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C’est vraiment dans cette décennie 
que le groupe nous fait voyager, de 
Deep Purple et AC/DC (“Cut me some 
slack”) à Clapton et Zappa (“Deeper 
and deeper”) en passant chez un cer-
tain B.B. King (“At the crossroads”). 
Ajoutez à cela une bonne dose de 
funk énergique (“No more”, “Sting 
me”) et des éléments bien psychédé-
liques (“To be free”, “Drown my brain”) 
et vous retrouvez le cocktail surpre-
nant de Three Moons Ago. Les deux 
morceaux qui ressortent de cet al-
bum sont “Feel like shit” et “Under the 
rain”, morceaux au style rock blues 
accrocheur qui influenceront indénia-
blement les 80’s. “Write your story” 
s’avère être une belle première tenta-
tive, mais qui a du mal à décoller et 
donc à nous transporter sur toute la 
durée de l’album. 

VICIOUS GRACE
“Glass Houses”

Genre : Rock/metal alternatif
Pays : France

Label : M&O Music
Sortie: 15.01.21
Chroniqueur : Oli

Après deux Eps, Vicious Grace pro-
pose aujourd’hui son premier album 
intitulé “Glass houses”. Tout d’abord, 
il faut saluer le travail de production 
réalisé en partie par Florent Salfati 
(Landmvrks). Côté musique, les Fran-
çais délivrent un metal rock alternatif, 
alternant des couplets calmes avec 
des refrains puissants et mélodiques. 
Après plusieurs écoutes de morceaux 
tels que “Stars aligned”, “Broken pro-
mises” ou encore “Window of the 
night”, on pourrait situer le groupe 
entre “Feeder” et “Bless the fall”, 
mais s’arrêter là serait réducteur. Le 
groupe peut être plus fort rythmique-
ment (“Quicksand”) et n’hésite pas à 
incorporer des effets électroniques, 
évoquant une formation semblable 
à Skillet, comme sur l’excellent “Gol-
den demands”. Le mélange de ce 
type de musique avec le chant hyper 
soft et calme rappelle également un 
Paradise Lost période “Symbol of 
life”, principalement sur “Moving on”. 
Mais le point négatif de cet album 
réside justement dans ce chant, trop 
souvent plat, venant parfois desservir 
la qualité des compositions. “Glass 

Houses” s’avère au final être un bon 
album proposé par un Vicious Grace 
perfectible. 

YOU ME AT SIX
“Suckapunch”

Genre : Pop punk
Pays : Royaume-Uni

Label: Underdog Records/AWAL
Sortie : 15.01.20
Chroniqueur : Ale

Alors que compte tenu de leur histoire 
déjà riche de seize ans dans le milieu, 
on ne peut parler réellement “d’ins-
pirations”, la musique de “You Me At 
Six” rappelle un bon paquet d’autres 
artistes  : on peut y rencontrer du 
Skillet ou du Linkin Park, mais aussi 
du Pendulum dans les sonorités par 
exemple (le single “Beautiful Way” en 
étant un flagrant exemple). Mais en 
tant que groupe né en plein pic de po-
pularité de la pop punk, on ne s’éton-
nera pas d’y retrouver une voix plus 
juvénile et un chant plus radiopho-
nique… Pour le meilleur (“Makeme-
feealive”, incroyable pétard rageur) et 
parfois pour le pire (WYDRN… passant 
vraiment pour un incompréhensible 
pop EDM tandis que “Kill The Mood” 
fait presque pop rap… dans les deux 
cas, ça pullule sur les ondes). Ce que 
l’on doit souligner de leur musique en 
tout cas, c’est certainement cet éclec-
tisme. Ce grand jeu entre les sons que 
le groupe propose dans ses instrus. 
Tout n’est pas égal et c’est presque 
ça, sa qualité principale. Mais qu’on 
se le dise… Si le côté très début-2000 
est la plupart du temps plaisant, c’est 
vraiment lorsque ça gueule que le 
groupe brille (le titre éponyme est 
une petite merveille). Et en ce sens, 
on aurait presque aimé un chant plus 
éraillé, plus vénère. Mais ce n’est pro-
bablement pas le style de la maison 
non plus. D’ailleurs, le morceau “Glas-
gow”, plus posé, est plus que correct 
et chouette à écouter. Bref, YM@6 
rappellera sans doute de bons sou-
venirs aux jeunes adultes, et récon-
ciliera peut-être certains détracteurs 
du genre par sa pluralité. Même si 
certaines chansons passeront mieux 
que d’autres, indéniablement.


